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Vorwort. 

Die vorliegende Ausgabe des Führers ist neu 
bearbeitet. Sie hat den doppelten Umfang der voraus- 
gehenden. Eine vollständige Neuerung sind vor allem 
die einführenden Vorbemerkungen und eingeschobenen 
Erläuterungen. Sie wollen dem Besucher beim Studium 
der Schätze des Museums behilflich sein. Doch ist dieser 
Gedanke nicht in allen Abteilungen gleichmässig durch- 
geführt. Bei den folgenden Auflagen kann manches nach- 
geholt und verbessert werden. 

In der Ausführung des Gedankens wurde der Unter- 
zeichnete von den Beamten des Museums unterstützt. 
Es wurden bearbeitet Vorgeschichte, Römer- und Mero- 
vingerzeit von Dr. W. M. Schmid und dem Unterzeich- 
neten, die romanische Stilperiode von dem Unterzeich- 
neten. Bei der Gotik rührt die Vorbemerkung über 
das Wesen der Gotik (S. 56 — 61) von dem Unterzeich- 
neten her, ebenso die Erläuterungen S. 66 — 67, 70 — 71, 
76 — 77, 85 — 87; der Abschnitt über die Entwicklung 
des Altars (S. 61—65) von Dr. Richard Hoffmann; alles 
übrige von Dr. Ph. M. Halm, mit Ausnahme der die 
Glasmalerei und die Glasgemälde behandelnden Partien, 
■ die in dieser und in den anderen Abteilungen von Dr. 
J. Schinnerer beigesteuert sind, und der die Gemälde be- 
treffenden Angaben, die von Dr. H. Buchheit redigiert sind. 
Bei der Renaissance ist die Vorbemerkung S. 106 — 108 
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und die Bemerkung S. 116 und 120 von dem Unter- 
zeichneten, das übrige vun Dr. Ph. M. Halm. Spät- 
renaissance, Barock, Rokoko und Neuzeit (Saal 28 — 48) 
sind von Dr. Friedr. H. Hofmann bearbeitet. Ferner sind 
bearbeitet die Säle 49 — 52 a, 54 — 57 von Dr. Ph. M. 
Halm, 59 — 63 von Dr. W. M. Schmid, 64 von Dr. Ph. 
M. Halm, 67 — 76, 78 von Dr. Richard Hoffmann, 77, 
79 — 83 von Dr. Friedr. H. Hofmann, 84 — 92 von Dr. 
Richard Hoffmann, 93 von Dr. W. M. Schmid, die Höfe 
I — VII von Dr. Ph. M. Halm. Die Vorbemerkung zu den 
Krippen Seite 258 ff. ist von dem Unterzeichneten ver- 
fasst. Ebenso der Abschnitt „Zum Verständnis des Baues 
und seiner Einrichtung“. Dieser Abschnitt möchte 
weniger das Studium fördern als den Besucher zum 
künstlerischen Genuss anregen. Er möchte dazu bei- 
tragen, dass möglichst viele ein inneres Verhältnis zu 
der Kunstschöpfung des Museums gewinnen ; er möchte 
mitwirken, dass das hier geborgene künstlerische und 
geschichtliche Erbe der Vergangenheit lebendig werde 
und Früchte trage für die Erhebung des Geistes und 
des Gemütes. 

Einem kleinen Teil der Auflage werden zahlreiche 
Abbildungen auf Tafeln beigegeben. 

München, den 14. Februar 1908. 

Konservator Dr. Gg. Hager, 
stellvertretender Direktor. 
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Entstehung und Aufgabe 
des Museums. 

Das Bayerische Nationalmuseum wurde gegründet 
von weiland Sr. Majestät König Maximilian II. Es bildet 
einen Bestandteil jener zahlreichen und weitgreifenden 
Unternehmungen zur Pflege der Geschichte Bayerns und 
des deutschen Vaterlandes, die sich dauernd an den 
Namen dieses erlauchten Fürsten knüpfen. 

Die vorbereitenden Arbeiten zur Gründung des 
Museums gehen auf das Jahr 1853 zurück; die erste 
Aufstellung „vaterländischer Altertümer“ nach einem 
von Freiherrn Karl Maria von Aretin entworfenen 
Plane begann im Frühjahr 1855 in den Räumen der 
ehemaligen Herzog-Max-Burg. 

Obgleich anfangs die Benennung „Wittelsbachisches 
Museum“ gewählt wurde, war es doch niemals die Ab- 
sicht, die Sammlungen auf Altertümer des Königlichen 
Hauses zu beschränken. Bei dem innigen Zusammen- 
hänge, in welchem die Geschichte des Landes und Volkes 
mit der des beinahe tausendjährigen Regentenhauses 
steht, wäre dies ohnehin nicht möglich gewesen; der 
König hatte aber auch von Anfang an befohlen, alles, 
was auf die Geschichte des Volkslebens Bezug hat, vor- 
zugsweise zu berücksichtigen. So wurde schon 1855 
die Bezeichnung „Bayerisches Nationalmuseum“ zweck- 
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Entstehung und Aufgabe des Museums 


massiger befunden. Das Museum sollte vor allem das 
dem bayerischen Lande und seinem Regentenhause zu- 
nächst Eigentümliche berücksichtigen und so den Cha- 
rakter eines Nationalinstitutes erhalten. Daneben aber 
wurde bald auch noch ein rein praktischer Zweck ver- 
folgt: Wie in London das 1857 gegründete South-Ken- 
sington Museum, so sollte das Bayerische National- 
museum in den alten Werken Vorbilder für die Industrie 
und das Kunstgewerbe bieten. 

Den Grundstock des Museums bilden die vom 
Kgl. Hause zur Verfügung gestellten Denkmäler und 
Altertümer. Dazu gehört vor allem die unvergleichliche 
Reihe von Wandteppichen. Hatte Freiherr von Aretin 
schon in den ersten Jahren der Gründung aus der Resi- 
denz in München und den andern königlichen Schlössern 
geeignete Objekte auswählen dürfen, so wurde 1867 mit 
der Auflösung der „Vereinigten Sammlungen“ der Mün- 
chener Residenz alles Einschlägige, vor allem das Elfen- 
beinkabinett und eine grosse Zahl von Prachtwaffen, 
abgegeben. Aus dem Antiquarium, das schon im 16. Jahr- 
hundert in der Kgl. Residenz in München eingerichtet 
worden war, gelangten nach der Bestimmung des Königs 
Maximilian II. die prähistorischen und römischen Alter- 
tümer, soweit sie auf bayerischem Boden gefunden 
waren, in das neue Museum. 

Auch aus Staatsbesitz flössen der Anstalt zahlreiche 
Gegenstände zu. Die Kgl. Zentralgemäldegalerie lieh 
z. B. viele Bilder, besonders mittelalterliche Gemälde, 
die für die Provinzialschulen Bayerns von Bedeutung sind. 

Unter den Städten, welche Material für die vater- 
ländische Anstalt lieferten, steht obenan München mit 
vielen Waffen und dem Inventar der aufgelösten Zünfte 
(1870—1872). 


Digitized by Google 



Entstehung und Aufgabe des Museums 3 

Von Korporationen sei besonders das Metropolitan- 
kapitel U. L. Frau in München genannt. 

Von den fortwährenden Ankäufen brachte nament- 
lich der Erwerb grösserer Sammlungen einen ausgiebigen 
Zuwachs; so wurde 1856/57 angekauft die Sammlung 
des K. Glasmalerei-Inspektors M. Ainmiller in München, 
1857 jene der Universität Erlangen, aus der markgräf- 
lich Ansbachischen Kunstkammer stammend, 1858/59 
die Sammlung des Regierungsrates Martinengo in Würz- 
burg, 1859/60 die an ganz hervorragenden mittelalter- 
lichen Werken reiche Sammlung des Professors 
Martin von Reider in Bamberg, 1891 die Sammlung 
von ökonomierat Streit in Kissingen, bestehend aus 
Arbeiten des Würzburger Bildhauers Tilmann Riemen- 
schneider. 

In höchst dankenswerter Weise wandte sich auch 
die Freigebigkeit von Privatpersonen dem Museum 
zu. Genannt sei nur Max Schmederer, der Stifter der 
grossartigen Krippensammlung. Leihgaben überliessen 
der Herr Herzog von Leuchtenberg, Herr Graf Hans 
zu Törring-Jettenbach, Herr Universitätsprofessor Paul 
Roth und Frau Generalmajor von Thäter. Herr Karl von 
Faber und dessen Frau Gemahlin bestimmten für Zwecke 
des Museums die Summe einer halben Million Mark. 

So erfuhr die Anstalt von allen Seiten eifrige 
Förderung. In einer Zeit, da das Interesse für die 
alten Kunstwerke in weiteren Kreisen nur vereinzelt 
zu finden war, also namentlich in den ersten Jahr- 
zehnten der Gründung des Instituts, bedeutete die Auf- 
nahme der vaterländischen Altertümer in das Münchener 
Museum nicht nur ein ans Licht ziehen, sondern viel- 
fach geradezu eine Rettung vor Verschleuderung und 
vor drohendem Untergang. 
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In den Jahren 1858 — 1865 errichtete der könig- 
liche Stifter einen eigenen Museumsbau an der Maxi- 
miliansstrasse (das jetzige Deutsche Museum). Nach der 
Absicht des Königs sollte in dem Bau die Geschichte 
und Kulturgeschichte Bayerns nicht allein durch die 
reichen Sammlungen, sondern auch durch eine Reihe 
von Gemälden veranschaulicht werden; so entstand eine 
Galerie von 143 grossen Wandgemälden, welche die be- 
deutendsten Momente der Geschichte des Landes, des 
Herrscherhauses und des Volkes in glücklichen und 
trüben Tagen darstellen. Am 12. Oktober 1867 fand 
die Eröffnung des neuen Hauses statt. Im Erdgeschoss 
und im zweiten Obergeschoss waren die Sammlungen 
in chronologischer Folge aufgestellt, beginnend mit den 
vorgeschichtlichen Perioden, endigend mit der Regierungs- 
zeit des Königs Maximilian I. Es waren kulturgeschicht- 
liche Bilder, welche alle die verschiedenen Arten der 
Denkmäler und Altertümer in den einzelnen Perioden 
vereint nebeneinander zeigten. Das erste Obergeschoss 
aber enthielt nur eine Galerie der bayerischen Geschichte. 
Das kulturgeschichtliche System der Aufstellung wurde 
zum Teil verlassen, als nach dem Tode des Freiherrn 
von Aretin 1868 Dr. J. H. von Hefner- Alteneck die 
Direktion übernommen hatte. Man dachte dem gerade 
damals neu aufblühenden Kunstgewerbe besser zu nützen, 
wenn man nach technologischen Gesichtspunkten eine 
Reihe von Gruppen aus den allgemeinen Sammlungs- 
beständen ausschied und in gesonderten Entwicklungs- 
reihen aufstellte. So entstanden die Fachsammlungen, 
z. B. Keramik, Glas, Textilarbeiten, Schmiedeeisen, 
Waffen und Trachten etc. Die Fachsammlungen müssen 
naturgemäss auch sehr viele ausserbayerische Stücke 
enthalten. Was nach Ausscheidung der Objekte für die 


Digitized by Googl 



Entstehung und Aufgabe des Museums 


5 


Fachsatnmlungen übrig blieb, das bildete die .allge- 
meinen Sammlungen", welche nach wie vor, wenn auch 
in gegenständlich beschränkter Weise, ein anschauliches 
Kulturbild der Jahrhunderte der vaterländischen Ge- 
schichte zu geben bestimmt waren. Den Fachsamm- 
lungen wurde vor allem das erste Obergeschoss mit 
seinen Wandgemälden, sowie ein Teil des Erdgeschosses 
zugewiesen; die allgemeinen kulturgeschichtlichen Samm- 
lungen blieben im übrigen Teil des Erdgeschosses und 
im zweiten Obergeschoss. So entstanden gewissermassen 
zwei Museen nebeneinander, zwei Museen, die eng zu- 
sammengehören und sich gegenseitig ergänzen. Beide 
Abteilungen wurden im Laufe der Jahrzehnte mit glei- 
cher Liebe gepflegt und vermehrt. Hatte Dr. J. H. von 
Hefner begonnen, die Sammlungen durch verschiedene 
Publikationen und einzelne kleine Kataloge der For- 
schung und der lebenden Kunst zugänglich zu machen, 
so führte der bekannte Kulturhistoriker Universitäts- 
professor Dr. W. H. von Riehl, der von 1885 bis 1897 
die Direktorstelle inne hatte, das grosse Werk der hand- 
schriftlichen Inventarisierung und Katalogisierung durch 
und liess zugleich mehrere grössere Bände des Gesamt- 
kataloges herausgeben. 

Mittlerweile war durch das stetige Anwachsen der 
Sammlung die Raumnot zu einem grossen Missstand ge- 
worden. Dazu kam, dass der Bau an der Maximilians- 
strasse den Anforderungen an Feuersicherheit nicht ge- 
recht werden konnte. In hochherziger Weise stellten 
die beiden Kammern des Landtages die Mittel zu einem 
Neubau zur Verfügung. Zu Ehren des Prinzregenten 
Luitpold, des hohen Freundes und Förderers der Kunst, 
sollte der Bau an der neuen Prinzregentenstrasse er- 
stehen. Die ersten Vorarbeiten zu dem Gedanken des 
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Neubaues gehen in das Jahr 1890 zurück. Am 17. No- 
vember 1894 vollzog Seine Königliche Hoheit Prinz- 
regent Luitpold die Grundsteinlegung. Ausgeführt wurde 
der Bau nach den Plänen von Professor Dr. Gabriel von 
Seidl. Nachdem 1897 Dr. H. Graf an Stelle Riehls die 
Direktion übernommen hatte, begann im September 1898 
die Übersiedelung der Sammlungen. Die Aufstellung 
der Sammlung ist das Werk des Professors Rudolf von 
Seitz, des kongenialen Freundes des Architekten. Am 
29. September 1900 konnte Seine Königliche Hoheit 
Prinzregent Luitpold das neue Museum feierlich eröffnen. 

Bei der Aufstellung der Sammlung im neuen Baue 
wurde die in der Geschichte des Museums und in den 
praktischen Bedürfnissen wohlbegründete Zweiteilung 
in allgemeine kulturgeschichtliche Sammlungen und in 
Fachsammlungen programmgemäss beibehalten. Welche 
Ausdehnung gegenüber dem alten Hause möglich war, 
ergibt schon die Erwägung, dass im Neubaue 12415 qm 
Sammlungsfläche zur Verfügung stehen, während es an 
der Maximiliansstrasse nur 5442 qm waren. 

Die Kosten des Neubaues haben einschliesslich der 
Einrichtung 4 Millionen Mark betragen. 

Betreffs der künstlerischen Absichten beim Baue 
und bei der Einrichtung verweisen wir auf den Ab- 
schnitt im Anhang „Zum Verständnis des Baues und 
seiner Einrichtung“. 

Günstige Umstände fügten es, dass, um neu auf- 
tretenden Bedürfnissen zu genügen, an der Rückseite 
des Museums im Jahre 1906 ein Erweiterungsbau an- 
gefügt werden konnte. 

Was das Bayerische Nationalmuseum vor den aller- 
meisten ähnlichen Instituten Europas auszeichnet, ist 
seine Universalität, die durch die Verbindung eines kul- 
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turgeschichtlichen Museums mit einem Fachmuseum 
des Kunstgewerbes erreicht wurde. Auch die Ziele, 
welche dem Nationalmuseum gegenüber dem Publikum 
gesteckt wurden, sind nicht minder vielseitig. Das 
Museum ist ebensowohl ein künstlerisches Institut als 
ein wissenschaftliches; es dient dem historischen For- 
scher, der nach redenden Zeugen der Kulturgeschichte 
spürt, wie dem Künstler und Kunstgewerbetreibenden, 
der Anregung seines Schaffens sucht; es hat aber auch 
einen volkstümlichen Charakter, denn es soll den Be- 
suchern jeglicher Bildungsstufe ein Quell des Genusses 
und der Belehrung, wie der Erhebung des Geistes und 
Gemütes sein. Und dies alles hatte der königliche 
Gründer im Sinne, als er oben an die Schauseite des 
Gebäudes die Worte setzen Hess: 

„Meinem Volk zu Ehr und Vorbild.“ 
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Kataloge und andere Publikationen aus 
dem Bayerischen Nationalmuseum. 

Dr. K. von Sprunner. Die Wandbilder des Baye- 
rischen Nationalmuseums, historisch erläutert. München 
1868. 

Jos. Albert, Photographische Abbildungen sämt- 
licher Wandbilder (mit Text von K. von Sprunner,) in 
4 Bänden. München 1868. Neubearbeitet von Hofrat 
Professor Dr. von Reidelbach, unter dem Titel „Bayerns 
Geschichte in Bild und Wort“. Verlag der Vereinigten 
Kunstanstalten, A. G. 9 Lieferungen ä 2 M. 50 Pf. 

Das Bayerische Nationalmuseum, München, 1868. 

Kunstschätze aus dem Bayerischen Nationalmuseum. 
Angeordnet und beschrieben von Dr. J. H. von Hefner- 
Alteneck. In unveränderlichem Lichtdruck von J. B. 
Obernetter in München. Kommissionsverlag von M. 
Kellerer, München. (Erschienen sind 5 Bände mit 
290 Tafeln.) 

Ornamente der Holzskulptur von 1450 — 4820 aus 
dem Bayerischen Nationalmuseum. Geordnet und be- 
schrieben von Dr. J. H. von Hefner- Alteneck. ln 
unveränderlichem Lichtdruck von J. B. Obernetter in 
München. Verlag von Heinrich Keller, Frankfurt 
am Main, 1881. 
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10 Kataloge u. and. Publikationen a. d. Bayer. Nationalmuseum 

Die Funde aus der Fürstengruft zu Lauingen im 
Bayerischen Nationalmuseum. Beschrieben von K. A. 
Bierdimpfl, München, 1881. Preis 50 Pf. Im Selbst- 
verlag des Bayerischen Nationalmuseums. 

Die Sammlung der Folter-, Straf- und Bussinstru- 
mente des Bayerischen Nationalmuseums. Von K. A. 
Bierdimpfl. München, 1882. (Vergriffen. Ersetzt durch 
eine neue Bearbeitung. Siehe unten.) 

Die Sammlung der Musikinstrumente des Bayerischen 
Nationalmuseums. Von K. A. Bierdimpfl. München 1883. 
Preis 50 Pf. Im Selbstverlag des Bayerischen National- 
museums. 

Die Sammlung der Spielkarten des Bayerischen 
Nationalmuseums. Von K. A. Bierdimpfl. München 1884. 
Preis 50 Pf. Im Selbstverlag des Bayerischen National- 
museums. 

Katalog der Abbildungen und Handzeichnungen zur 
Kultur- und Kunstgeschichte Bayerns. Von J. A. Mayer, 
München, Riegersche Universitätsbuchhandlung, 1887. 
Preis 2 M. 

Katalog der Büchersammlung des Bayerischen 
Nationalmuseums. Von J. A. Mayer. Ebenda 1887. 
Preis 2 M. 

Katalog der romanischen Altertümer des Bayerischen 
Nationalmuseums mit 112 Abbildungen in Lichtdruck 
auf 15 Tafeln. Von Dr. H. Graf. Ebenda 1890. Preis 4 M. 

Katalog der gotischen Altertümer der Baukunst und 
Bildnerei. Von Dr. H. Graf, unter Mitwirkung von 
Dr. G. Hager und J. A. Mayer. Mit 349 Abbildungen 
in Lichtdruck auf 29 Tafeln. Ebenda 1890. Preis 8 M. 

Katalog der vorgeschichtlichen, römischen und mero- 
vingischen Altertümer des Bayerischen Nationalmuseums. 
Von Dr. G. Hager und J. A. Mayer. Mit über 500 Ab- 
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bildungen in Photolithographie und Lichtdruck auf 
27 Tafeln. Ebenda 1892. Preis 10 M. 

Katalog der Abbildungen und Handzeichnungen zur 
allgemeinen Kultur- und Kunstgeschichte. Von J. A. Mayer. 
Ebenda 1896. Preis 60 Pf. 

Die Weihnachtskrippe. In besonderer Beziehung 
auf die Krippensammlung des Bayerischen National- 
museums. Von Dr. Gg. Hager. Mit Illustrationen. 
Kommissionsverlag der Gesellschaft für christliche Kunst. 
München, Karlstrasse 6. Broschiert 7 M, gebunden 9 M. 

Der Neubau des Bayerischen Nationalmuseums. 
Herausgegeben mit Genehmigung des K. Staatsmini- 
steriums des Innern für Kirchen- und Schulangelegen- 
heiten, von dem K. Spezialkommissär und Architekten 
Professor und Ehrenkonservator Dr. G. v. Seidl. Mit 
82 Lichtdrucktafeln in Folio. F. Bruckmann, München, 
1902. Preis 70 M. Einzelne Lichtdrucktafeln daselbst 
und an der Museumskasse, das Stück 1 M. 

Die Geschichte der Räderuhr unter besonderer Be- 
rücksichtigung der Uhren des Bayerischen National- 
museums von Dr. Ernst Bassermann-Jordan. Mit 36 
Textillustrationen und 24 Tafeln in Lichtdruck. Heinrich 
Keller, Frankfurt a. M. 1905. Preis 36 M. 

Katalog der Altertümer des Bürgerlichen und Straf- 
rechts, insbesondere Folter- und Strafwerkzeuge des Bayer. 
Nationalmuseums von Dr. W. M. Schmid, München, 1908. 

Gemäldekatalog, herausgegeben von Prof. Dr. K. 
Voll in Verbindung mit Dr. Buchheit und Dr. Braune. 
Erscheint im März 1908. 

Photographien und Ansichtskarten vom Bau des 
Museums, von Interieurs, einzelnen Sammlungsgegen- 
ständen und von den Krippen an der Museumskasse. 
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Wegweiser durch die Sammlungen. 

Wer bei einem Besuche sämtliche Sammlungs- 
räume besichtigen will, tritt von der Vorhalle in die 
Halle des Treppenhauses, steigt hier einige Stufen 
empor und wendet sich dann rechts, um die kultur- 
historischen Sammlungen (Vorgeschichte, Römer- 
zeit, Mittelalter, Renaissance, Barock, Rokoko, 
klassizistische Periode, Neuzeit) und die Waffen- 
sammlung, welche zusammen das ganze Erdgeschoss 
mit Saal 1—48 einnehmen, zu durchschreiten. Zwischen 
Saal 7 und 8 führt eine Treppe hinab in das Unter- 
geschoss mit den Sälen 7a und b, welche einen Annex 
der kulturhistorischen Sammlung des Mittelalters 
enthalten, und den Sälen 7 c — I, in welchen die Samm- 
lung der Gipsabgüsse zur bayerischen Kunstgeschichte 
sich befindet. Von diesen Untergeschossräumen begibt 
man sich über die gleiche Treppe wieder zurück zu 
Saal 8 und verfolgt den Weg im Erdgeschoss weiter 
bis zum Ausgang aus Saal 48 (Saal des Königs Lud- 
wig II.). 

Beim Ausgang des Saales 48 steigt der Besucher 
im Treppenhaus in den I. Stock hinauf, wendet sich 
oben wieder rechts und besichtigt die Fachsammlungen, 
zunächst Saal 49 — 66 (Eisenarbeiten, Siegelsamm- 
lung, Arbeiten aus verschiedenem Metall, Mün- 
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Wegweiser durch die Sammlungen 


zen und Medaillen, Holzornamente und Holz- 
schnitzereien, Wismutmalereien, Holzmodel und 
Holzstöcke, Musikinstrumente, Textil- und 
Spitzensammlung, Trachten und Schmuck), dann 
den oberen Vorplatz oder Podest mit dem Kopier- 
und Lesesaal querend, Saal 67 — 75 (Liturgische 
Gewänder, Geräte für den israelitischen Kultus, 
Spielwaren und ähnliches, Schrift, Druck und 
Illustration, Buchdeckel, Spielkarten, Jagd- 
wesen). Vom Ausgang des Saales 75 (Jagdsaales) ge- 
gelangen wir über eine Treppe hinauf in den II. Stock 
mit der Schmedererschen Sammlung der Weihnachts- 
krippen. Auf der gleichen Treppe in den I. Stock 
zurückkehrend, setzen wir die Wanderung in den Fach- 
sammlungen fort bis Saal 83 (Zunftstube, Keramik, 
Porzellan, Glas). 

Beim Ausgang des Saales 83 steigen wir wieder 
hinab in die Halle des Treppenhauses und von da 
einige Stufen tiefer in die Untergeschossräume 
84 bis 95 (Bauernstuben, Bauernhausmalereien, 
Folter- und Strafwerkzeuge, Zinnsärge aus der 
Lauinger Fürstengruft, Wagen und Schlitten). 
Dem Eingang dieser Untergeschossräume gegenüber liegt 
das Buffett mit kalter und warmer Küche. Im Freien ver- 
schiedene Gärten und Höfe, nur im Sommer geöffnet. 

Der nun folgende Gang durch die Sammlungen hält 
sich an die vorstehend skizzierte Führungslinie. 
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Führung durch die Sammlungen. 

Der Besucher des Museums betritt zunächst die 

Vorhalle, 

wo links die Kasse und die Treppe zu den Bureaus, 
rechts die Garderobe, die Toilettenräume und die Feuer- 
wache sich befinden. 

Die Deckenstukkierung der Vorhalle ist nach Motiven 
aus dem ehemaligen Kloster in Benediktbeuren aus- 
geführt. An Sammlungsgegenständen sind zu erwähnen: 

Türkische Kanone, gegossen 1758, aus der Beute 
der Seeschlacht von Navarino; Falkaune, gegossen 1534 
von Sebolt Hirder in Neuburg a. d. Donau mit dem 
pfalzbayerischen Wappen; Falkaune aus der ehemaligen 
Feste Wilzburg, mit dem Nürnberger Stadtwappen, 1505. 

Neben den beiden mit Marmor bekleideten Eingangs- 
türen stehen fünf Bronzewerke, vermutlich nach Peter 
Candids Entwurf von H. Krumpper gegossen: Die alle- 
gorische Figur der Virtus und die vier Jahreszeiten. 

An Pfeilern der Vorhalle befinden sich zwei Bronze- 
tafeln zum Gedächtnis an die Stiftung bedeutender Geld- 
mittel durch Herrn Karl und Frau Luise von Faber, 
sowie an die Stiftung der Krippensammlung durch Herrn 
Kommerzienrat und Ehrenkonservator Max Schmederer. 
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Halle des Treppenhauses 


Zwei grosse Portale führen von der Vorhalle in die 

Halle des Treppenhauses. 

An der Cingangsseite zwischen den beiden Portalen 
prächtiges, pfalzbayerisches Wappen aus Bronze, aus 
Neuburg a. d. Donau stammend, sowie Steindenkmäler. 

Links das grosse Hochgrab des Ladislaus, letzten 
Grafen von Haag (f 1566), aus einer Friedhofkapelle 
in Kirchdorf bei Haag, die Arbeit eines Landshuter 
Meisters. 

Rückwärts an der Wand der Grabstein des Ton- 
dichters und herzoglich bayerischen Hofkapellmeisters 
Orlando di Lasso (f 1594); er befand sich in der ehe- 
maligen Franziskanerkirche dahier (auf der Stelle des 
jetzigen Hof- und Nationaltheaters). Orlando di Lasso, 
geb. 1520 zu Mons im Hennegau, mit 21 Jahren Kapell- 
meister in Rom, wurde 1562 oberster Kapellmeister 
Herzogs Albrecht V. von Bayern. 1570 verlieh ihm 
der Kaiser Maximilian II. den Reichsadel. Er starb 1594 
in München. Nächst Palestrina war Lasso der grösste 
Tonsetzer des 16. Jahrhunderts und der letzte gro ss e 
Meister der sog. niederländischen Schule. 

Gedenktafel an die Erbauung des Jagdschlosses 
Grünau bei Neuburg a. d. Donau durch Pfalzgraf Otto 
Heinrich (1530). Von dem Eichstätter Bildhauer Loy 
Hering nach einem Holzschnitt von Lukas Cranach. 

An der Eingangsseite der Halle rechts Teile einer 
steinernen Kaminverkleidung aus dem kurfürstlichen 
Schlosse in Neumarkt in der Oberpfalz. Hervorragende 
Arbeiten der Frührenaissance mit Motiven Aldegreverscher 
Stiche, stilistisch eng verwandt mit dem berühmten 
Kamin des Rupprechtsbaues des Heidelberger Schlosses 
von 1546 von dem Bildhauer Conrad Förster. 
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Eine Anzahl von steinernen Epitaphien und Denk- 
malen der Renaissance und des Barock befindet sich 
auch an der rechten Seitenwand. Wir nennen davon: 
Grabstein eines Kindes aus dem Geschlechte der von 
Wolfskehl (f 1631); Epitaph des kurfürstl. Mainzischen 
Rates Martin Fladt von 1567 mit Bronzetafel und kunst- 
voller Umrahmung, aus Aschaffenburg; ebendaher das 
Denkmal des Hofbäckermeisters Ulrich Hauck (f 1576); 
das Grabmal der Freiin Schrenck von Notzing (t 1587), 
das Holzrelief des Mittelfeldes mit der Krönung Mariä 
nicht dazu gehörig. 

(Von hier führen einige Stufen rechts abwärts zu 
dem im Souterrain befindlichen „Buffettraum“.) 

An den Mittelpfeilern der Halle zwischen den beiden 
Treppenläufen: 

Das Denkmal eines Fräuleins von Wolfskehl, aus 
Schloss Reichenberg in Franken; das Denkmal des 
Johanniter-Komturs Ulrich von Rambschwang, der 1562 
gegen die Türken kämpfte; Grabstein des Deutschherrn- 
Komturs Eberhard von Ehingen (J* 1549); die beiden 
letzten aus der Deutschherrnkirche in Würzburg. — 
Steinskulptur aus dem 18. Jahrhundert (Savoyarde mit 
Murmeltier) aus dem Residenzschloss zu Würzburg von 
Peter Wagner (1730 — 1809) (11 weitere Gruppen im 
Treppenhaus des I. Stockes). 

Auf dem ersen Podest des Treppenhauses befinden 
sich in Wandnischen links die Büste weiland S. M. des 
Königs Maximilian II., des Gründers des Bayerischen 
Nationalmuseums, rechts die Büste Seiner Königlichen 
Hoheit des Prinzregenten Luitpold von Bayern, model- 
liert von Professor von Rümann und gegossen von 
F. von Miller in der K. Erzgiesserei. 
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Kulturhistorische Sammlungen: Saal 1 


Man betritt rechts durch das Marmorportal die 

kulturhistorischen Sammlungen, 

welche in Kunstwerken und Altertümern ein Bild der 
Kultur auf bayerischem Boden von der Frühzeit der 
Besiedelung bis zur Gegenwart zu geben versuchen. 
(Nur die älteste Zeit der Besiedelung, die Steinzeit, ist 
kaum vertreten. Für diese bietet eine Ergänzung die 
Anthropologisch-vorgeschichtliche Sammlung des Staates 
im Gebäude der Akademie der Wissenschaften in der 
Neuhauserstrasse bei der Michaelskirche, ln letzterer 
Sammlung auch zahlreiche andere, in Bayern ge- 
fundene Altertümer der folgenden prähistorischen 
Perioden.) 


Saal 1. 

Vorgeschichte. 

Das kalte Klima, welches durch das Vordringen der Glet- 
scher verursacht war, machte während der sog. Eiszeiten die 
Besiedelung Bayerns für den Menschen unmöglich. Diese setzt 
erst in der jüngeren Steinzeit ein, wie zahlreiche Funde 
von der Roseninsel im Würmsee, von Inzkofen bei Moosburg, 
Hammerau bei Reichenhall, dann in der fränkischen Schweiz 
und im Spessart beweisen. Die Menschen lebten in kleinen 
Siedelungen, welche bloss einige Familien umfassten, in den 
Höhlen der Gebirgszüge oder in Holzhütten auf dem Lande oder 
im Wasser (Pfahlbauten); daneben gab es wohl auch noch 
Nomaden. Die Lebensbedürfnisse wurden durch Jagd und Fisch- 
fang, später auch durch Züchtung der Haustiere und Getreide- 
bau befriedigt. Die Anwendung des Feuers wie die Herstellung 
von Geschirren aus gebranntem Ton (aber ohne Drehscheibe) 
war bekannt. Ein Unterschied zwischen Waffe und Werkzeug 
war noch nicht gegeben; sämtliche Geräte wurden aus Stein, 
Knochen, Horn und Holz gefertigt. Bei den Äxten und Hacken 
zeigen sich Formen von vollendeter Zweckmässigkeit, erreicht 
durch eine vortreffliche Fertigkeit im Schleifen und Bohren des 
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Feuersteines. Man verstand den Flachs zu Geweben zu ver- 
arbeiten, welche neben dem Tierpelz als Kleidung dienten. Das 
Salz wurde auch schon bergwerksmässig gewonnen. Die Be- 
stattung der Leichen geschah durch ganze oder teilweise Ver- 
brennung, aber auch durch Beerdigung in der sog. „Hocker“- 
stellung. Die Verarbeitung von Gesteinsarten eines oft weit 
ausser Bayern liegenden Fundortes beweist das Bestehen eines 
Tauschhandels auch über weitere Strecken. Ober die Rassen- 
zugehörigkeit der Steinzeitmenschen und ihre Religion ist nichts 
bekannt. 

Durch den Handel kam auch das erste Metall, welches 
die Menschen kennen lernten, das Kupfer, nach Bayern. In- 
folge seiner Weichheit nur wenig verwendbar zu Geräten, deren 
Form übrigens denen der Steinzeit fast gleicht, konnte es keine 
Umwälzung der Kultur herbeiführen. 

Dies gelang erst der Legierung von Kupfer (etwa 90%) 
und Zinn (etwa 10%), der Bronze, ehemals von goldgelbem 
Glanz, heute infolge der Patina grün. Ob die Einführung dieses 
Metalles allmählich durch Import oder durch Einwanderung eines 
neuen, fortgeschritteneren Volks in Bayern geschah, bleibt frag- 
lich. Jedenfalls war die Bevölkerung vollkommen sesshaft und 
trieb Ackerbau und Viehzucht in ausgedehntem Masse. Mit 
dem Zusammenwohnen in Dörfern, aber auch in zerstreuter 
Siedelung machen sich die Anfänge ständischer Unterschiede 
wie privaten Reichtums bemerkbar. An Waffen tritt das kurze 
Schwert für den Stich, der Dolch und die Lanze auf, an Werk- 
zeugen der Kelt (Axt), dann Messer, Sichel und Meissei. Der 
Schmuck der Männer und Frauen bestand aus Ringen an Hals, 
Fingern, Armen und Füssen, und Nadeln, mit denen die Ge- 
wänder zusammengehalten wurden, u. a. Die Form der Geräte 
erhebt sich über das rein Zweckmässige und strebt eine künst- 
lerische Wirkung durch einfache Ornamente (Kreis, Spirale, 
Schraffierung) an, welche in der älteren Bronzezeit (ca. 1400 
bis 1200 vor Chr.) mehr durch den Guss, in der jüngeren 
(1200—800 vor Chr.) durch Gravierung erreicht wurde. 

Das Vorkommen nicht einheimischer Typen beweist, dass 
durch die Flusstäler und Bergpässe ein reger Handel mit Böhmen, 
mit den Donauländern bis hinab nach Ungarn und mit Ober- 
italien herrschte. Von Norden her wurde Bernstein eingehandelt. 
Daneben erfolgt im Lande selbst die Herstellung der Metall- 

2 * 
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geräte durch Guss aus Roh- und altem Bruchmaterial sowohl in 
einer Art von ansässiger Hausindustrie wie durch wandernde 
Giesser und Händler, die ihren Vorrat zeitweise vergruben 
(Depotfunde). Die Bestattung geschieht meist durch Verbren- 
nung, aber auch durch Beerdigung der Leiche, über deren Resten 
aus Lehm und Steinschichten ein Hügel gewölbt wurde (Hügel- 
gräber). Der Umstand, dass den Toten Waffen und Schmuck, 
Geschirre und Speisen in das Grab mitgegeben wurden, lässt 
den Schluss auf eine Religion der Bevölkerung zu, welche an 
ein Fortleben nach dem Tode glaubte. 

Das Auftreten des schmiedbaren Eisens charakterisiert 
die nächste Epoche, die Hallstattzeit, 800—400 vor Chr. 
. (benannt von dem grossen Gräberfeld am Hallstätter See im 
Salzkammergut, wo geschlossene Funde dieser Art zum ersten- 
mal gut beobachtet wurden). Eine ziemlich einheitliche Kultur 
herrscht von Ungarn bis zum Eisass, hauptsächlich unter öst- 
lichem und südlichem Einfluss; so Finden sich Importwaren aus 
Etrurien und Griechenland. Es scheint eine starke Einwanderung 
von Osten her stattgefunden zu haben, so dass wenigstens die 
herrschende Klasse dem illyrischen (rätischen) Stamm an- 
gehört haben wird. Siedelungsort und Beschäftigung der Be- 
völkerung bleibt sich gleich. Doch dürften sich die ständischen 
Unterschiede — Adel, Freie, Sklaven — schon weiter ausgebildet 
haben. Bei den Waffen: langes, doppelschneidiges Schwert, 
geschwungenes Hiebmesser, Lanze, fällt die Verwendung des 
Eisens auf. Für den Schmuck wird auch weiterhin Bronze ge- 
nommen, aber in ganz dünnes Blech ausgehämmert und mit 
gravierten Ornamenten verziert. Fuss-, Arm-, Finger-, Hais- 
und Ohrringe treten oft in grosser Zahl oder übertriebenen 
Formen auf, die von einer gehobenen Lebensführung zeugen. 
Die Fibel — Gewandhafte — in ihren verschiedenen Typen 
löst die langen Nadeln der Bronzezeit ab; Bartzangen, Ohr- 
löffelchen etc. sprechen für eine Verfeinerung der Körperpflege. 
Die Leichen werden sowohl beerdigt wie verbrannt und mit 
ihnen Geräte des täglichen Lebens beigesetzt. Manche oft ver- 
wendete Dekorationsmotive lassen den Schluss zu, dass die 
religiösen Vorstellungen der Bevölkerung dem griechisch-phöni- 
kischen Götterkreis nahe standen. 

Eine mächtige, von Westen ausgehende Völkerwanderung, 
welche bis nach Rom ihre Wellen wirft, bringt auch für Bayern 
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eine neue Bevölkerungsschichte mit einer speziellen Kultur, 
die Kelten der La Töne-Zeit ca. 400 — 16 vor Chr. (so benannt 
nach dem Fundort La Töne am Neuenburger See). Das Eisen 
in bester Ausschmiedung ist das hauptsächlich verwendete 
Metall für: lange Schwerter, breite Lanzen, Schilde mit Buckeln, 
Arm- und Halsringe. Armringe, Fibeln mit Korallen und Email 
besetzt, und Ketten aus Bronze mit eigenartigem Ornament finden 
sich neben Ringen aus Glas. Die Tongeschirre werden jetzt 
auF der Drehscheibe gefertigt. Es treten auch endlich Münzen 
aus Gold und Silber auf, sodass der bisherige Tauschhandel 
aufgehört haben muss. Strassenzüge und Befestigungen werden 
angelegt. Die Leichen werden in Reihengräbern beigesetzt; 
die religiösen Vorstellungen dürften sich mit denen der Gallier 
decken. Alles zusammengefasst ist in der La Töne-Periode 
eine höchst intensive Kultivierung des Landes eingetreten, die 
in der Anlage von Städten ihren Höhepunkt erreicht. Solche 
Siedelungen haben, ähnlich wie eine Anzahl von Bergen und 
Flüssen, ihre Namen über die römische Epoche hinweg bis in 
die Jetztzeit gerettet. 

Saal I, nur durch eine Säulenstellung von Saal II 
lose geschieden, bildet mit Saal II einen einheitlich über- 
wölbten Raum mit Pfeilern als Freistützen, in Anlehnung 
an den römischen Stil. *) 

Die Glasschränke enthalten: 

1. (Grosser Wandschrank rechts des Eingangs.) Äxte 
der Steinzeit; Rohmaterial in Ring- und Spangen- 
form (als Tauschmittel in der Bronzeperiode benützt); 
Depotfunde aus S. Lorenzenberg i. d. Oberpfalz, be- 
stehend aus Schaftkelten, Lanzenspitzen, Messern etc. 
aus der jüngeren Bronzezeit; derselben Periode ge- 
hören die Gussformen für Lanzenspitzen an; Depot 
einer Giesserei aus Pullach bei München; Bronze- 
kelte aus Margaretenberg a. d. Alz. Kelte und 


•) Ausführliches über den Inhalt der Säle 1 und 2 im 
IV. Band der Kataloge, vgl. oben S. 10. 
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Schwerter; Arm- und Fussringe; Gewandnadeln; 
Sicheln etc. aus der Bronze-, Hallstatt- und einzelne 
aus der La Töne- Periode in systematischer Auf- 
stellung. Auf dem Schranke steht die Kopie einer 
Urne in Häuschenform. 

Pultschränke : 

2. Funde aus den Pappenheimischen Waldungen, aus 
dem Hienheimer Forst etc., bestehend in Armringen, 
Schwertklingen, Nadeln etc. — Bronze- und Hall- 
stattzeit. 

3. Fundstücke von 1816, aus den Grabhügeln zwischen 
Amberg und Raigering, ältere Bronzezeit; aus Pfahl- 
dorf etc., Bronzezeit. 

4. (Pultschrank am Fenster): Funde aus Stockdorf 
(etwas jünger); aus Erkertshofen und besonders aus 
der Gegend von Eichstätt. 

5. Einzelfunde: Kelt aus dem Eichelberg bei Kissingen; 
Bronzegürtelbleche, Nadeln etc. aus Wieling. 

6. Die Pickelschen Funde aus den Fürstbischöflich 
Eichstättischen Waldungen. Übergang von Hallstatt- 
zur La Töne-Zeit. 

7. In eigener Vitrine: a) Der sog. goldene Hut, 
1835 zu Schifferstadt in der Rheinpfalz aufgefunden; 
er ist ganz aus Goldblech getrieben und war ver- 
mutlich der Bestandteil einer Kopfbedeckung, ähn- 
lich der Tiara der assyrischen Könige. Hallstatt- 
periode. b) Helm aus Bronze, gefunden auf der 
Pockinger Heide. 

Pultschrank 8: Funde aus den Grabhügeln von Hairen- 
buch und Leidingshof. Hallstattzeit. 

Pultschrank 9: Spangen und Haften (fibulae), in ihrer 
Entwickelung von der Hallstatt- bis zur spätrömischen 
Epoche. Aus verschiedenen Fundstätten. 
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Saal 2. 

Römerzeit (16 v. Chr. — 488 n. Chr.). 

Durch die Kriegszüge des Drusus und Tiberius 16 — 14 vor 
Chr. wurde das keltische Voralpenland erobert und als militärisch 
verwaltete Provinzen Rätien und Noricum organisiert. Das südliche 
Bayern gehörte zu Rätien mit der Hauptstadt Augusta Vinde- 
li c o r u m (Augsburg), das nordwestliche und die Pfalz zu den sog. 
agri decumates von Obergermanien. Die Grenze nach Norden 
war gesichert durch die Donau und den rätischen Limes (zuerst 
Palissaden, später Steinmauer mit Türmen), welche von Hienheim 
an der Donau über Kipfenberg, Gunzenhausen und Weiltingen 
nach Lorch zog. Hier stiess der obergermanische Limes mit 
der Front nach Osten an, welcher auf der Linie Miltenberg — 
Aschaffenburg heute bayerisches Gebiet durchschnitt. Hinter 
der Grenze war eine systematische Strassenanlage; deren Haupt- 
routen liefen : Bregenz — Kempten — Augsburg — Grünwald — Salz- 
burg — Passau, dann von Italien her über den Brenner Parten- 
kirchen — Augsburg und Salzburg; dazu die Donautalstrasse 
Regensburg — Passau. Eine Reihe solid gebauter Kastelle ver- 
schiedener Grösse sicherten das Land gegen die Einfälle der 
nicht unterworfenen Nachbarstämme; die hauptsächlichsten sind 
Bojodurum und Castra Batava (Passau), Serviodurum (Straubing), 
Castra Regina (Regensburg mit dem einzigen oberirdischen 
Rest, der porta praetoria), Abusina (Eining), Celeusum (Pföring), 
Germanicum (Kösching), Biriciana (Weissenburg a.S.), Bratanianum 
(Grünwald?), Pons Oeni (Langenpfunzen), Partanum (Parten- 
kirchen), Abodiacum (Epfach) usw. Neben diesen Kastellen 
waren in Lagerdörfern (canabae) die Soldaten und ihre Ange- 
hörigen angesiedelt. 

Die Besatzungstruppen waren aus anderen Provinzen aus- 
gehoben; so lagen z. B. in Bayern Kohorten der Bataver (Holland); 
dann die Legio III, aus Italienern bestehend. Durch die Land- 
zuweisung an Veteranen und deren Heirat mit einheimischen 
Frauen hat so bis zum Ende der römischen Herrschaft eine 
starke Vermischung der Bevölkerung, der Kelten, mit fremden 
Elementen stattgefunden. Daneben ging natürlich eine starke 
Romanisierung der ganzen Kultur. 

Neben den Lagerdörfern gibt es eine Menge Einzelhöfe 
und auch Städte mit eigener (nicht militärischer) Verwaltung 


/ 


Digitized by Google 



24 


Saal 2 


wie Augsburg und Kempten (Campodunum). Ackerbau (Hoch- 
äcker) und Viehzucht, Bergbau, industriemässige Erzeugung von 
Ton- und Metallgeräten und Handel, begünstigt durch das vor- 
zügliche Strassennetz, waren die Hauptbeschäftigung der Be- 
völkerung. 

Für die Bewaffnung waren die Vorschriften des römischen 
Heeres massgebend: Panzer, Helm, Kurzschwert, Dolch und 
Schild, Lanzen, Pfeil und Bogen. Die Werkzeuge sind auf eine 
so hohe Stufe der Zweckmässigkeit gebracht, dass eine Menge 
damals erzeugter Formen heute noch in Gebrauch stehen: Säge, 
Hämmer, Meissei, Bohrer, Sicheln, Sensen. Der Schmuck um- 
fasst viel Importware aus anderen römischen Provinzen, aber 
auch einheimische Erzeugnisse. Der Stil und die Technik der 
römischen Provinzialkunst zeigt sich stark beeinflusst von der 
letzten Epoche der gallisch-keltischen La Töne-Periode. Altäre, 
Grabsteine und Architekturteile beweisen, soweit nicht Import, 
eine gewisse künstlerische Bedeutung der einheimischen Stein- 
plastik. Die Leichen werden meist verbrannt und die Reste 
unter Beigabe von Schmuck und Geld in Urnen beigesetzt; es 
kommt aber auch Beerdigung in Steinsärgen (ein solcher aus 
Regensburg im 1. Hof) vor. Neben den lokalen Gottheiten des 
keltischen Religionskreises geniessen auch die bekannten römi- 
schen Götter Verehrung. Auch das Christentum hat (Epfach, 
Augsburg, Regensburg, Passau) Eingang gefunden und es sogar 
zu einer Art Bistumsorganisation gebracht (hl. Valentin). 

Die Besetzung des Landes durch die Römer war nie un- 
bestritten. Die Markomannen (166 — 182) und Alamannen*(um 280) 
überschritten plündernd den Limes. Mit der nun beginnenden 
allgemeinen Völkerwanderung, welche Hunnen, Goten, Alanen, 
Vandalen, Thüringer, Heruler, Rugier und Longobarden durch 
die Grenzprovinzen und zum Teil nach Italien führt, verliert 
die militärische Besatzung und Verwaltung allmählich an Wider- 
standskraft und Zusammenhang. Nur grössere Siedelungen ver- 
mögen bis zum Ende des 5. Jahrhunderts — bis zum Untergange 
des weströmischen Reiches — standzuhalten. 

Die Bedeutung der Römerherrschaft liegt für unser Land 
vor allem darin, dass mit den Römern eine weit vielseitigere 
ufld höher entwickelte Kultur einzog und Wurzel fasste als sie 
je vorher bestanden hatte. Die zahlreichen, mit starken Mauern 
befestigten, mit stattlichen profanen und sakralen Gebäuden 
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geschmückten Lagerstädte, die zahllosen Villen mit Mosaik- 
böden etc., das Netz von Kunststrassen, das in erster Linie im 
Interesse der militärischen Verwaltung angelegt war — dies 
alles veränderte das Aussehen des Landes gegenüber früher 
vollständig. So gewaltig, so tiefgreifend war das kulturelle Werk 
der Römer, dass seine Spuren sich mannigfach forterhielten 
durch die Stürme der Völkerwanderung bis in die folgenden 
Jahrhunderte, in manchen Städten (z. B. Regensburg), in der 
Grundlage mancher christlichen Kirche, in manchen Strassen- 
zügen bis heute unverwischbar blieben. 

Die Vielseitigkeit der römischen Kultur zeigt sich darin, 
dass der Kreis, der aus dieser Periode erhaltenen Denkmäler- 
gattungen wesentlich erweitert ist gegenüber früher. Vor allem 
treten jetzt zahllose Steindenkmäler auf, in der Hauptmasse 
Zeugen der Götterverehrung (Altäre, arae), eines pietätvollen 
Totenkultes, der für die Bewahrung des Andenkens der Ver- 
storbenen sorgte (Grabdenkmäler), der ausgebildeten Verwaltungs- 
kunst des praktischen Römervolkes (Meilensteine), einer künst- 
lerisch geadelten, reicheren Lebensführung. 

Ein Teil der hier aufgestellten römischen Stein- 
denkmäler stammtaus dem, Ende des 16. Jahrhunderts ein- 
gerichteten Antiquarium in der Kgl. Residenz in München. 
Manche dieser Steindenkmäler hat schon Johannes Thur- 
mayr, gen. Aventin (1477 — 1534), der Vater der bayeri- 
schen Geschichtschreibung (vgl. den Abguss seines Grab- 
steines aus St. Emmeram in Regensburg in der Sammlung 
der Gipsabgüsse Saal 7 1), gekannt und gewürdigt.*) 

Des Platzes wegen ist zunächst dem Eingang an 
der linken Wand der Schrank 8 aufgestellt, welcher eine 
grosse Anzahl keramischer Erzeugnisse aus der römischen 
Periode enthält: Lampen; Gefässe aus sog. terra sigillata 
von korallenroter Farbe und wachsartigem Glanze und 
Bruchstücke von solchen, mit und ohne Bildwerk und 


•) Eingehenderes über die Altertümer dieses Saales im 
IV. Band der Kataloge, siehe oben S. 10. 
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Töpferstempel; wo solche korallenrote Scherben gefunden 
werden, ist ein untrügliches Zeichen gegeben, dass Römer 
am Orte gehaust haben; Teller, Vasen und Krügelchen, 
mit und ohne Bemalung; Ampullen; Reibschüsseln; 
Model; Heizungsröhren etc. Viele aus Westerndorf bei 
Rosenheim und aus der Rheinpfalz. 

Den Hauptschmuck des Saales bildet der grosse 
Mosaikboden, welcher 1856 zwischen den Grund- 
mauern eines Römerbaues bei Westerhofen unweit 
Ingolstadt aufgefunden wurde. Der viereckige mittlere 
Teil bildete das Impluvium, aus dem das Wasser durch 
eine Rinne ablief, zu dem die nebenan aufgestellten 
bleiernen Röhren gehörten. Auf der Mosaik steht eine 
Ara aus Rheinzabern (Tabernae) in der Rheinpfalz, mit 
den Reliefbildern des Mars, der Juno, des Apollo und 
der Minerva. — Ebenda Bruchstück eines in Regensburg 
aufgedeckten Pflasters mit Fischgrätenmuster. 

Längs der nördlichen und südlichen Wand eine 
grosse Anzahl römischer Steindenkmale (Kat. 731 — 772), 
deren Herkunft durch Täfelchen bezeichnet ist: Es sind 
Altäre, dem Jupiter geweiht (743; 768; 759; 737; 741), 
Jupiter mit Juno und Minerva (758); den Alounen, den 
Göttinnen der Salzquellen (736 und 742), dem Apollo 
Grannus, als Heilender, in Verbindung mit Sirona (748); 
der Fortuna (756; 778; 779); dem Mercurius (760; 762); 
der Diana (781); Mithras etc. 

Von dem ausgedehnten Strassennetz der Römer 
zeugen die Meilensteine 

a) Söchtenau (752); Surheim (751) und Hattenhofen 
(769), sämtliche von der Strasse von Augsburg nach 
Salzburg; 

b) Kösching (771) von der von Weissenburg über 
Pfünz nach Irsing führenden Strasse; 
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c) Wolkertshofen (770) von der Strasse nach Feld- 
kirchen bei Ingolstadt. 

Von Zügen kindlicher Dankbarkeit und innigen 
Familienlebens sprechen die Denkmäler: der Tyche 
(731); der Primanivia (732); der Metella Marciana (733); 
des Lucius Marius Nobilis (738); der Maternina (761); 
der Claudia Ursa und Gesatia (763), dachförmig zulaufende 
Steinplatte mit 4 Brustbildern des Victorinus (734). 

Über römische Heeresabteilungen und deren jeweilige 
Standorte berichten: (734) Denkmal aus Mauerkirchen 
(legio II); (741) Piedenhart (legio II Antoniniana); (737) 
Stöttham (legio II pia fidelis Severiana); 763 und 764 
legio III italica; 740 legio VII Gemina; 739 legio XX; 
758 Cohors III Brit.; 757 Ala I flavia; 760 Ala sing, 
consulis; legio VIII auf Ziegeln; legio XIV auf 812; 
legio XXII auf 833. 

Bedeutend sind die Überreste von Säulen sowie 
der Torso einer Gewandfigur, gefunden in Keilmünz 
in Schwaben. 

Eine Betrachtung des figürlichen Teiles der verschiedenen 
Steindenkmäler zeigt zwar oft eine derbe, ja bisweilen ans Rohe 
streifende Wiedergabe der menschlichen Gestalt. Im ganzen 
lässt aber auch die römische Provinzialkultur selbst in schlechten 
Arbeiten den plastischen Sinn der Antike, die jahrhundertlange 
Übung im Figürlichen erkennen. Wir fühlen dies sofort, wenn 
wir die mittelalterliche Steinplastik des 11. und 12. Jahrhunderts 
damit vergleichen. Der Vergleich zeigt, wieviel für die Kunst 
mit der römischen Kultur verloren gegangen war, er bekundet, 
wie das Mittelalter in der figürlichen Plastik wieder von vorne 
an zu lernen beginnen musste. 

Wichtig für das Verständnis der aus der spätrömischen Kunst 
sich allmählich herausentwickelnden christlichen Kunst ist es, 
zu beachten, dass bereits die spätrömische Kunst allegorischen 
Charakter hat. So findet sich auf römischen Grabsteinen (Beispiel 
in der Ecke links vom Ausgang dieses Saales: Denkmal, welches 
Primanivia dem Marcellus und sich selbst setzte; gefunden in 
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Ellmosen bei Aibling in Oberbayern) zweimal der Delphin, ein 
Sinnbild der Rettung des Schiffbrüchigen, daher Symbol der 
Wanderung nach den Gefilden der Seligen. Zahlreiche Sinn- 
bilder in der altchristlichen Kunst. 

In den Glasschränken: 

1. Pultschrank am Anfang des Saales: Funde aus 
dem Castell bei Pföring, Ausgrabungen der Limes- 
kommission. — Funde aus römischen Gebäude- 
ruinen zwischen Regensburg und Kumpfmühl. 

2. Pultschrank: Fundstücke aus Kösching. 

3. Pultschrank am Fenster: Sammlung von Einzel- 
funden; Werkzeuge und Geräte; Messer und Sche- 
ren; Ringe und Schlüssel etc. 

In den Aufsätzen der Schränke 1, 2 und 3 
sog. Terra-Sigillata-Gefässe mit und ohne Bildwerk 
und Töpferstempel (ausf. Beschreibung im Kat. 9 1 0 ff.). 

4. (Vitrine an der Brüstung des Mosaikbodens, in der 
Mitte des Saales): Schmiede mit Werkzeugen, ge- 
funden in Grünwald bei München. 

Die Pultschränke 5 und 6 sowie der Schrank 7 
mit Aufsatz am Fenster enthalten die Funde aus 
326 römischen Brandgräbern von Langacker bei 
Reichenhall aus der Zeit vom 1. — 3. Jahrhundert. 
Die Reste der auf dem Scheiterhaufen verbrannten 
Leiche sowie die ihr beigegebenen Schmucksachen 
wurden in eine Urne gelegt und diese, mit Steinen 
umsetzt, in die Erde gestellt. Aus Bronze sind 
Fibeln (norisch-pannonische „ Flügel “fibel und Fibel 
mit oberer Sehne und Haken), Arm- und Finger- 
ringe, Spiegel, Statuetten, emaillierte Anhänger, aus 
Eisen, Messer, Lanzen, Schreibgriffel, Sporn, viele 
Werkzeuge zur Holz-, Ton- und Steinbearbeitung. 
Den Graburnen aus Ton schliessen sich Reste von 
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Kochgeschirren, Lampen, Kinderspielzeug aus 
gleichem Material an. Hervorzuheben sind noch 
zwei silberne Fibeln und ein goldener Fingerring. 
Die Münzen reichen von Vespasian bis Geta (69 — 21 1 
n. Chr.). Zwei silberne Quinäre, Reste von eisernen 
Fibeln und eine bronzene Gürtelschliesse der La 
Töne-Zeit beweisen das Hineinreichen dieser letzten 
keltischen Epoche in das Gräberfeld. (Zu diesen 
Reichenhaller Funden gehört auch der in der Nähe 
der Schränke stehende, figurierte Sarkophagdeckel.) 
Die Rückwand des Saales ist nach Art der römi- 
schen Kolumbarien mit Nischen besetzt, welche Vasen, 
Amphoren und Aschenurnen etc. aus Ton und Glas ent- 
halten. (Die Büsten römischer Persönlichkeiten sind 
Nachbildungen von Originalen im Königlichen Anti- 
quarium dahier.) 


Saal 3. 

Zeit der germanischen Ansiedelung. Merovinger 
Periode. Das frühe Mittelalter. 

(5.-8. Jahrh. n. Chr.) 

Das heutige Königreich Bayern ist im Nordwesten von 
Franken , im Südwesten von Alamannen besiedelt worden. In 
die südöstlichen Teile wanderten bald nach 500 die Bayern — 
Bajuvaren — ein. Diese, die Nachkommen der von den 
Römern nach Böhmen und Mähren zurückgedrängten und dort 
sesshaft gewordenen Markomannen, gehen zuerst donau- 
aufwärts ( — ing-Orte), wenden sich dann südlich und nehmen 
allmählich auch das Alpenland — Tirol — in Besitz. Überall 
waren natürlich noch Siedler (rätischer oder) romanischer 
Nationalität vorhanden ( — walch-Orte), die in Abhängigkeitsver- 
hältnis kamen. Grössere Niederlassungen aus römischer Zeit 
(Regensburg, Salzburg, Augsburg, Passau) gewinnen wieder 
politische und kulturelle Bedeutung. Ihnen schlossen sich die 
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Bischofssitze und die Klöster (Schottenmönche, Benediktiner) 
an. Die hauptsächlichste Beschäftigung des Volkes war 
Ackerbau und Viehzucht. Daneben waren aber, als Erbe der 
Römerzeit, Bergbau und Handel sowie die verschiedenen Hand- 
werke vertreten. Die Bevölkerung gliederte sich in Adel (6 Ge- 
schlechter, darunter die Agilulfinger, die Herzogsfamilie); Freie; 
Freigelassene und Kolonen, Leibeigene. An der Spitze des 
Stammes steht der Herzog. Er ist (mit dem Landtag zu- 
sammen) Gesetzgeber, oberster Richter, Heerführer, Eigentümer 
des gesamten Fiskalgutes, Herr der Kirchenorganisation. Der 
Landtag (Synode), bestehend aus den Bischöfen und Grafen, 
hat das Recht der Gesetzgebung, Rechtsprechung und Wahl. 
Am Hofe sind die vier Hofämter, die Kanzlei und die Kapelle. 
Die Gaue verwaltet als Stellvertreter des Herzogs der Graf. 
Dieser spricht, indem er den Gau bereist, Recht an den einzelnen 
Dingstätten (Schrannen). Der Heerbann wurde gebildet aus 
den fast ausschliesslich zu Fuss kämpfenden Freien, die im 
Krieg unter ihrem Gaugrafen standen. Die Bewaffnung war: 
Langschwert (Spatha), Kurzschwert (Scramasax), Lanze, Wurf- 
beil (bei den Franken), Schild, seltener eiserner Helm. Die Be- 
kleidung der Männer bestand in langen Hosen, die mit Riemen 
um die Unterschenkel verschnürt waren; Kittel mit Ärmeln, 
langer Mantel ; das z. T. buntfarbige Material wurde im Lande 
erzeugt und verarbeitet; insbesondere der Donauloden genoss 
hohes Ansehen. Die Frauen trugen als Schmuck Halsketten 
von Ton- und Glasperlen, Ohrringe, Fibeln von Silber und 
Gold, mit Halbedelsteinen besetzt. Neben den feinen Broschen 
in getriebenem Gold und Filigran stehen die tauschierten (Silber 
auf Eisen) Beschläge der Gürtel. 

Die Leichenbestattung geschah unter Beigaben von Waffen 
und Schmuck in den Reihengräbern in der Nähe der Dörfer, 
ähnlich unseren Friedhöfen. 

Unter dem Andringen der Germanen war die römische 
Kultur zusammengebrochen. Ein neues Volk mit neuer Kraft 
trat nun auf. Aber dieses Auftreten bedeutete nicht etwa eine 
völlige Vernichtung des Alten. Die Germanen suchten sich 
vielmehr die Errungenschaft der hoch entwickelten römischen 
Kultur, die sie vorgefunden, nutzbar zu machen. Sie gingen 
in die Schule der Römer. Bekannt ist, dass sie von den 
Römern den Mauerbau übernahmen ; sie selbst hatten bis 
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dahin wesentlich nur den Holzbau geübt. Aber auch im Hand- 
werk und Kunsthandwerk lernten sie von den Besiegten. 
Römische Handwerker und Kunsthandwerker blieben auch nach 
der Einwanderung der Germanen noch lange Zeit in den ehe- 
maligen römischen Provinzen sesshaft. Aber für die hohe 
Kunst hatten die Germanen, von einzelnen Ausnahmen abge- 
sehen, kein Bedürfnis. Sie pflegten wesentlich nur die Klein- 
kunst. Ausser den im Lande selbst von einheimischen Gold- 
schmieden etc. hergestellten Werken der Kleinkunst waren die 
in den Werkstätten Ostroms (Byzanz) verfertigten wertvollen 
Stücke begehrt. 

Die Metallarbeiten, welche massenhaft in den Gräbern der 
Germanen dieser Zeit gefunden sind, zeigen vor allem zwei 
Merkmale, die man früher als germanische Erfindung ansah. 
„Das eine dieser Kennzeichen ist die mosaikartige Verzierung 
goldener Geräte mit tafelförmig flachen, roten Halbedelsteinen. 
Bei den älteren Arbeiten sind in der Regel indische Granaten 
oder Almandine verwendet. Später dienten oft rote und grüne 
Glasplättchen als Ersatz und man kann daher diese Verzierung 
als Zellenverglasung (Zellenmosaik) bezeichnen. Die Technik 
ist eine zweifache: Die roten Steine oder Gläser sind entweder 
unmittelbar in ausgeschnittene Löcher oder eingeschlagene 
Vertiefungen des goldenen Grundes eingebettet, oder aber es 
werden auf dem ebenen Goldgrund durch hochkant aufgelötete 
Goldbänder Zellen gebildet, welche als Fassung dienen und 
durch die dem Muster entsprechend geschnittenen Steine gefüllt 
werden. Die Oberkanten der Goldstege, welche die Zeichnung 
der fast immer geometrischen Muster darstellen, bilden dann 
mit der Oberfläche der Steine eine ebene Fläche.“ Häufig sind 
die Steine mit einer gegittert gerippten Goldfolie unterlegt. Vom 
Gold wurde die Zellenverglasung auch auf den Bronzeschmuck 
übertragen. Die Zellenverglasung, bei den Persern schon im 
4. Jahrhundert v. Chr. nachweisbar, fand vom Orient Eingang in 
die oströmische (byzantinische) Kunst. Und von letzterer haben 
die germanischen Goldschmiede sie übernommen. Sie wurde 
ein Hauptmerkmal der Volkskunst der Völkerwanderungszeit. 
„Das zweite als germanische Schöpfung betrachtete Merkmal 
der Metallarbeiten des frühen Mittelalters ist eine auf den 
kleineren Schmucksachen in unendlicher Mannigfaltigkeit ver- 
wendete Ornamentik aus verschlungenen und verfloch- 
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tenen Bändern, die nicht selten in Tierköpfe auslaufen und 
dadurch bei der zuweilen seltsam regellosen Linienführung die 
Vorstellung von drachenartigem Gewürm wachrufen.“ Die 
neuere Forschung hat erwiesen, dass diese Bandornamentik auf 
das Flechtwerk der spätrömischen Metallarbeiten zurückgeht; 
auch starke orientalische (mesopotamische) Einflüsse wirken mit. 
Aus der phantasievollen Umbildung dieser Motive entstand dann 
das Flecht- und Tierornament der Germanen, es ist ein Bastard 
aus klassisch-orientalischer Form und barbarischem Geist. Die 
Motive der klassischen Kunst werden durch Zersetzung, meist 
schlangenförmige Verdehnung und Verzerrung barbarisiert. „Die 
fortschreitende Ausbildung des Flechtwerks in den Händen 
barbarischer Künstler gewährt dem Tierelement mehr und mehr 
Raum und sie gipfelt schliesslich in dem irisch -nordischen 
Tierornament, das am weitesten von den römischen Flecht- 
mustern entfernt ist.“ Beim Goldschmuck ist das Flechtwerk 
zumeist in Filigran ausgeführt, auf eisernen Gürtelschliessen 
und Scheibenfibeln in Tauschierarbeit aus eingehämmertem 
Silber oder Kupfer und auf den bronzenen oder silbernen Fibeln, 
Schnallen, Riemenzungen und ähnlichen Gegenständen in flachem 
Relief, das durch Guss oder Schneiden hergestellt ist. „Die 
Reliefornamente, Flechtwerk sowohl wie Ranken und geo- 
metrische Muster, sind nicht selten mit schrägen Schnittflächen 
in das Metall hineingearbeitet, so dass sie dem Kerbschnitt 
gleichen.“ Auch dieser Kerb- oder Keilschnitt ist römischen 
Arbeiten entlehnt. Alois Riegl hat nachgewiesen, dass „der 
Keilschnitt eine Eigentümlichkeit spätrömischer Bronzeschnallen 
ist, wie sie die römischen Legionäre vor der Völkerwanderung 
getragen haben.“ (Otto v. Falke, bei Lehnert, Gesch. d. Kunstgew. 
I, 192 ff.) Aus der Umbildung der antiken (orientalischen) 
Motive ging die Volkskunst der Völkerwanderungszeit und der 
ihr folgenden Jahrhunderte hervor, die dann in der Karolinger- 
und Ottonenzeit zurückgedrängt wurde, in der phantasievollen 
Gestaltung der Flecht- und der Tierornamentik aber im 11. und 
12. Jahrhundert (Periode des romanischen Stiles) wieder auflebte. 

Die Hauptmasse der Bayern war bei der Einwanderung 
noch heidnisch; sie verehrten in Hainen und an Quellen Tiu 
(Ear), Donar, Freia, die drei Nomen und eine Anzahl Dämonen: 
Perchta, Holle, Riesen, Zwerge, Alben, Truden, Maren. An ein- 
zelnen alten Römerstätten dauerte auch manche christliche 
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Kirchengemeinde fort; neben diesen waren hauptsächlich die 
aus dem iroschottischen Mönchtum hervorgegangenen Missio- 
näre, Emmeram, Rupert und Korbinian, für die Ausbreitung 
des Christentums tätig. Bonifazius schuf dann die Einteilung 
in vier bischöfliche Sprengel, der die Einrichtung von Pfarreien 
folgte. Zahlreiche Klostergründungen mit ihren Schulen trugen 
zur Hebung der geistigen Interessen bei. 

Von ca. 550 an erscheint Bayern mit seinen gewählten 
Stammesherzogen, wenn auch tributfrei, unter fränkisch-mero- 
vingischer Oberhoheit, die schliesslich aus dem Herzog einen 
Vasallen des Königs macht. 763 machte sich Herzog Tassilo III. 
wieder unabhängig, wurde aber 788 von Karl dem Grossen ab- 
gesetzt und ins Kloster lebenslänglich eingeschlossen; Bayern 
gelangte vollständig unter fränkische Verwaltung. Erst nach 
dem Zerfall des karolingischen Reiches und den blutigen 
Ungarnkämpfen tritt mit Arnulph (907—37) wieder ein Stammes- 
herzog auf. 

Motiv der Eingangstüre des Saales vom Dom zu 
Aachen (Verbindungsbau zum ehern. Kaiserpalast). Fuss- 
boden hier wie in den folgenden Sälen bis zum Abschluss 
der mittelalterlichen Abteilung Tonfliesen und zwar Kopien 
alter Muster. 

Von den Sammlungsgegenständen*) seien hervor- 
gehoben : 

1. In der freistehenden, drehbaren Vitrine in der Mitte: 
a) Fund aus dem Doppelgrab von Wittislingen bei 
Lauingen a. D., gemacht 1881, bestehend in Skelett- 
resten, Waffenteilen, Schmuckgegenständen und Ge- 
räten von Mann und Frau. Um 700 n. Chr. Zählt 
zu den hervorragendsten Funden dieser Zeit in 
Deutschland. Zeigt Zusammenhang mit der longobar- 
dischen Kunst. Am wertvollsten darunter die grosse 
spangenförmige Fibel (Kleiderhaftel), von Silber ge- 


*) Eingehendes siehe im IV. Bd. der Kataloge von G. Hager 
und J. A. Mayer, vgl. oben S. 10. 
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gossen, zum Teil nieliiert, zum Teil vergoldet und 
mit Goldfiligran überzogen sowie mit Almandinen 
(Edelgranaten) und grünen Glasflüssen besetzt; auf 
der Rückseite eine lateinische Inschrift, welche am 
wahrscheinlichsten dahin zu deuten ist, dass ein 
Fürst namens Uffila nach dem Tode seiner Frau, 
einem letzten Wunsche derselben willfahrend, die 
Prachtfibel bestellte, mit dem letzten Segenswunsch 
der treuen Lebensgefährtin versehen liess und als 
liebes Andenken an die verblichene Gattin trug. Von 
den weiteren Beigaben des Mannes seien erwähnt: 
Drei Teile eines grossen Goldblattkreuzes, wie ein 
fast gleiches in dem longobardischen Fürstengrab 
von Civezzano bei Trient gefunden wurde; goldener 
Fingerring; Bruchstücke eines ehernen Kettenpanzers 
römischer Art (Lorica hamata); Goldfäden vom Gürtel; 
eiserne, mit Silber tauschierte und plattierte Be- 
schläge von den Riemen, welche nach damaliger 
Sitte vorne vom Gürtel herabhingen. Von den Bei- 
gaben der Frau seien angeführt: Grosse, runde Schei- 
benfibel von Goldblech; bronzene Nadel mit grossem 
kugelförmigen Kopf aus Goldblech; Überreste einer 
seitlich vom Gürtel herabhängenden Kette mit runder 
durchbrochener Zierscheibe von Bronze; kugelför- 
mige Kapsel von Silberblech (in zwei Hälften). Ausser- 
dem massiv silberne Schnallengegenbeschläge eines 
Gürtels, vergoldet, mit Almandinen besetzt ; silberne 
Riemenzungen vom Schuhwerk. Bronzebecken mit 
Stiel. Besonders wichtig sind drei silberne Eck- 
beschläge, worauf Blattranken, welche in der Form 
vollständig übereinstimmen mit den Ranken am Fusse 
des Tassilokelches in Kremsmünster (um 780), des 
bedeutendsten Denkmals der germanischen Kunst- 
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richtung dieser Periode, „das sozusagen ihren ganzen 
Formenschatz und ihre ganze Technik vereinigt*. 
(Abguss dieses von dem letzten bayerischen Agilul- 
finger Herzog Tassilo III. dem von ihm 777 gestifteten 
Kloster Kremsmünster gewidmeten Kelches in der 
Gipssammlung Saal 7 c.) 

„Die Wittislinger Scheibenfibel gibt — als ein Beispiel unter 
vielen Hunderten — ein sehr deutliches Bild jener durch die 
germanische Phantasie bewirkten Umwandlung spätrömischer 
Elemente, welche im weiteren Verlauf der Entwicklung die als 
urgermanisch geltenden Wurmornamente und Tiermuster her- 
vorgebracht hat. Hier wiederholen die auf filigranbesetztem 
Grunde liegenden Bänder mit Granatzellen noch unverkennbar 
und kaum entstellt ein antikes Bandgeflecht, wie es die Germanen 
durch die römischen Keilschnittbronzen — meist Gürtelschnallen 
— , dann durch die auch in Provinzstädten überall vorhandenen 
Mosaikfussböden in römischen Gebäuden und vielleicht auch 
durch spätantike Stickmuster, ähnlich denjenigen der Kopten- 
stoffe, kennen lernen konnten. Das antike Flechtwerk wurde, 
mehr als die Wellenranke, die Spiralen und geometrischen 
Muster, die ergiebigste Quelle für das Ornament des frühen 
Mittelalters, nicht nur in der Metallarbeit, sondern auch in der 
Baukunst und Steinplastik, namentlich der Lombardei. Die Zeit 
hatte aber das Gefühl für die klassische Linienführung der 
Flechtbänder verloren; sie wurden unsicher und in eigentüm- 
lichen, dem antiken Rhythmus widersprechenden Windungen 
geführt, oft spitzwinklig geknickt und weitmaschig auseinander- 
gezogen. Auf diesem Wege der Barbarisierung entstand ein 
namentlich in den volkstümlichen, anspruchsloseren Bronze- 
flbeln und tauschierten Eisenfibeln viel verwendetes Flechtwerk 
germanischen Stils, dessen spätrömischer Ursprung oft nur mit 
Hälfe der weniger barbarisierten Zwischenglieder erkennbar wird. 
Das Zerlegen ursprünglich zusammenhängender Flechtmotive 
in lose Schnörkel hat die Entfremdung vom antiken Vorbild 
gefördert. Auch dieser Vorgang wird durch das Filigran der 
beiden Wittislinger Fibeln dargestellt. Da die jugendliche 
Phantasie der Germanen in den abstrakten Bandgeflechten keine 
ausreichende Befriedigung fand, hat sie ihnen durch die Ver- 
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bindung mit Tiermotiven Inhalt und Leben eingeflösst. Der 
Meister der Wittislinger Scheibenflbel hat, ohne die Linien der 
Bandschleife wesentlich zu ändern, diesen Zweck erreicht, indem 
er in die äusseren Kurven acht Schlangenköpfe einfügte und 
somit das römische Bandmotiv in ein germanisches Wurm- 
ornament wandelte. Das ist nur eine Anfangsstufe in der Ent- 
wicklung des Tierornaments; die nordische und irische Kunst, 
die zeitlich und örtlich der spätrömischen Quelle ferner standen, 
haben die Umbildung bis zum Überwuchern des Tierelements 
und zur völligen Selbständigkeit des neuen Stiles fortgeführt. 
Urgermanisch ist das Tierelement seiner Abstammung nach 
ebensowenig wie das Flechtwerk. Viele Einzelheiten der Tier- 
ornamentik sind in spätrömischen Metallarbeiten schon ent- 
halten; die Tierköpfe am Fussende der Fibeln, die krumm- 
schnäbligen Vogelköpfe, die Fibeln in Form von Fischen, Bienen 
und Vögeln, das alles war dem römischen Kunstgewerbe schon 
zu eigen und die Beweisstücke in emailliertem oder im Keil- 
schnitt gearbeiteten Bronzegerät sind ausreichend vorhanden . . . 
Germanisch aber ist die Phantasie, welche die Tiermotive mit 
dem Flecht- und Rankenwerk in eine unlösbare Verbindung ge- 
bracht hat, germanisch ist die vom antiken Rhythmus ab- 
weichende Linienführung und vor allem die bis zum äussersten 
durchgeführte Stilisierung, die gestaltungskräftig genug war, um 
die von der Antike übernommenen Elemente zu selbständigen 
Kunstformen umzubilden.“ (Otto v. Falke in der von Gg. Lehnert 
herausgeg. Illustrierten Gesch. d. Kunstgewerbes I [1907], 211 f.) 

b) Goldschmuck von Fürst, Amtsgerichts Tittmoning 
in Oberbayern. Zeigt engste Verwandtschaft mit dem 
Schmuck aus dem 1653 in Tournay entdeckten Grabe 
des Frankenkönigs Childrich I (f 481), entstammt 
also vielleicht noch dem 5. Jahrh. n. Chr. 

c) Glasbecher aus dem Reihengräberfeld von N orden - 
dorf (vgl. unten Nr. 2). Charakteristisch für die Zeit 
sind die rüsselförmigen, lang herabgezogenen Röhren- 
noppen. Dieses und ähnliche Glasgefässe deuten da- 
rauf, dass die Germanen die Kenntnis der Glasmacher- 
kunst von den Römern herübergenommen haben. 
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d) Nicht in diesen Forrnenkreis, sondern noch in die 
spätantike Zeit gehört ein altchristliches Elfenbein- 
relief: die drei Marien am Grabe und die Himmel- 
fahrt Christi. Berühmtes, in der Literatur viel- 
besprochenes Stück, 4. — 5. Jahrh. n. Chr. Aus der 
Sammlung Beider in Bamberg. (G. Stulfauth, Die 
altchristl. Elfenbeinplastik. Freiburg i. B. u. Leipzig 
1896, S. 58.) 

2J Funde aus den Reihengräbern von Nordendorf 

3. ; und Langweid, nördlich von Augsburg. Soweit nach 

4. ) den Fundberichten möglich, nach den Gräbern, im 

übrigen nach den Gegenständen zusammengestellt. 
Die Anlage der Gräber glich in jener Zeit der heu- 
tigen. Charakteristische Beigaben der Männer: Der 
Scramasax (das einschneidige Schwert), die Spatha 
(das zweischneidige Schwert, dessen Form vom rö- 
mischen Schwert abgeleitet ist), der eiserne (hut- 
Förmige) Buckel des hölzernen Schildes. Charakteri- 
stische Beigaben der Frau : Halskette aus Perlen von 
Ton, Glas, Bernstein, verschiedenfarbigem Glasfluss 
und Millefiori, zum Teil mit goldenen Anhängern; 
grosse spangenförmige Fibeln, in der Regel paarweise 
beim Becken des Skelettes gefunden; kleine runde 
Scheibenfibeln mit Almandinen in Zellen besetzt, ge- 
wöhnlich paarweise beim Hals gefunden ; grosse, durch- 
brochene, runde Zierscheiben von Bronze, meist 
innerhalb eines Elfenbeinringes an einer Kette seit- 
lich vom Gürtel herabhängend; Spinnwirtel; See- 
muscheln. Die Nachbildungen der Reihengräber von 
Selzen in Rheinhessen auf Schrank 4 geben ein ge- 
naues Bild von der Anordnung der Grabausstattung 
der merovingischen Periode. Ausserdem Funde 
aus Reihengräbern bei Fridolfing, Obertraubling. 


Digitized by Google 



Die Einfassung der Ausgangstüre zu Saal 4 ist 
mit Ornamentabgüssen geziert, deren Originale sich an 
einer aus romanischen Bauteilen später zusammen- 
gesetzten Türeinrahmung des bischöflichen Archivs am 
Domkreuzgang in Augsburg befinden. 


Saal 4. 

Romanische Kleinkunst 

(11.— 13. Jahrh.) 

Die karolingische Periode (768—911). — Die otto- 
nische Periode (benannt nach den sächsischen Kaisern dieses 
Namens (936—1002). — Die romanische Periode (ca. 1000 bis 
ca. 1250). Die Quelle, aus welcher diese drei Kunstperioden 
sich ableiten, ist nach der älteren Forschung mit dem von 
französischen Archäologen (de Caumont) im Anfang des 19. Jahr- 
hunderts geschaffenen Namen „romanischer Stil“ angedeutet. 
Die ältere Forschung nahm an, dass die abendländische Kunst 
des frühen und hohen Mittelalters durch Einwirkung der ger- 
manischen Völker sich aus der altchristlich-römischen Kunst 
(mit byzantinischem Einschlag) ähnlich entwickelt habe wie die 
romanischen Sprachen (Italienisch etc.) aus dem Lateinischen, 
und wählte daher die Bezeichnung „romanischer Stil“. Die 
neuere Forschung (unter Führung von Universitätsprofessor 
Jos. Strzygowski in Graz) verficht die Anschauung, dass die 
Wurzel dieser Kunst nicht in Rom, sondern im Orient liegt; 
von den in der spätrömischen Kunst die treibende Kraft bilden- 
den hellenistisch - orientalischen Kulturzentren in Ägypten, 
Syrien und Kleinasien seien, zum Teil auf dem Weg über 
Ravenna, Mailand, Marseille, zum Teil durch das im Orient ent- 
standene Mönchtum eine Reihe von Kunstformen und Bautypen 
nach dem Abendlande und dem Frankenreiche gebracht worden, 
schon in den ersten fünf Jahrhunderten der christlichen Zeit- 
rechnung und noch in der Merovingerzeit; und daraus habe 
sich dann, genährt weiter durch den Einfluss der byzantinischen 
Kunst, allmählich in mannigfachen nationalen und provinzialen 
Variationen der Stil entwickelt, den wir als romanisch bezeichnen. 
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Auch nach dieser Meinung erscheint als Ausgangspunkt der 
frühmittelalterlichen Kunst die römische Reichskunst, aber 
wesentlich beeinflusst durch orientalischen Einschlag; letzterer 
ist so stark, dass in ihm die Grundlagen der weiteren Ent- 
wicklung zu sehen sind. So modifiziert und umgedeutet, passt 
sich der eingebürgerte Name „romanischer Stil“ auch dem 
Standpunkt der neueren Forschung an, um so mehr, als für die 
dekorative Seite der Bauten des romanischen Stiles vielfach der 
Vorrat römischer Monumente in den einzelnen Ländern be- 
stimmend ist. 

Wie die Kultur überhaupt, so liegt auch die Kunst in diesen 
Jahrhunderten in der Obhut der Kirche. Die Kunst ist damals 
nicht nur vorwiegend für die Zwecke der Kirche tätig, sie wird 
auch (namentlich die Malerei, Plastik und Kleinkunst) grössten- 
teils von Geistlichen und Mönchen ausgeübt. Insbesondere 
letztere, die Söhne des hl. Benedikt, haben sich durch ihre Kunst- 
tätigkeit in jenen Perioden unvergängliches Verdienst erworben. 
In Bayern sind vor allem die Klöster Tegernsee und St. Emmeram 
in Regensburg bekannte Kunststätten gewesen. Erst im 12. und 
13. Jahrhundert geht die Kunstübung mehr und mehr an die 
Laien über, vom 13. Jahrhundert an werden die Mönchskünstler 
Ausnahmen. 

Die christliche Kunst hat nach der Meinung der Kirchen- 
väter und der mittelalterlichen Liturgiker einen lehrhaften (didak- 
tischen) Charakter. Sie dient der Kirche als Hilfsmittel für die 
Erziehung und Belehrung im christlichen Glauben. (Vgl. die 
Vorbemerkung zur Krippensammlung bei Saal 76.) Damit berührt 
sich auch der symbolische Charakter der christlichen Kunst. 
Vor allem im Mittelalter, das mit der Jugendzeit im Menschen- 
alter verglichen werden kann, spielen unmittelbare Vorstellungen 
wie im profanen so auch im religiösen Leben eine grosse Rolle. 
Die ganze Welt ist ein Symbol, die Natur ein Lehrbuch für die 
Gedanken Gottes. Sichtbare Dinge werden Bild und Gleichnis 
des Unsichtbaren. Die reiche Symbolik der mittelalterlichen 
kirchlichen Kunst erscheint in engster Fühlung mit der Liturgie, 
die selbst voll Symbolik ist (z. B. Messopfer, Kirchenjahr). Das 
materielle Kirchengebäude und seine Ausstattung wird zum 
Sinnbild der kirchlichen Heilsanstalt, der Heilsgeschichte in 
ihrem ganzen irdischen Verlauf. (Ecclesia materialis signiflcat 
Ecclesiam spiritualem.) Als eine Hauptquelle der Symbolik in 
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der mittelalterlichen Kunst sind u. a. die Psalmen mit ihrer 
bilderreichen Sprache nachgewiesen. (Jos. Sauer, Symbolik des 
Kirchengebäudes, Freiburg i. B. 1902.) Die germanische Mytho- 
logie, auf die man früher vielfach zur Erklärung hinwies, speit 
nur in ganz verschwindender Weise herein. Berühmte Beispiele 
sinnbildlicher romanischer Skulpturen in Bayern sind die Mittel- 
säule in der Krypta des Domes in Freising (Abguss in Saal 7 c) 
und das Portal der Schottenkirche St. Jakob In Regensburg. Im 
Laufe der Jahrhunderte verändern ursprünglich mit tieferem Sinn 
verbundene Darstellungen bisweilen ihren sinnbildlichen Cha- 
rakter, ja verlieren ihn ganz und werden in öfter Wiederholung 
rein dekorativ verwendet und weiter gebildet. 

In der Gesamtentwicklung der christlichen Kunst bedeuten 
die Perioden bis ins 13. Jahrhundert eine Zeit des Vorbereitens 
und des Werdens. In der romanischen Periode speziell beginnt 
in der Kunst diesseits der Alpen bei aller Abhängigkeit von den 
vorausgehenden Entwicklungsphasen und vielfacher Berührung 
mit Italien, später auch mit Frankreich, ein selbständiges Regen, 
das zum entschiedenen Ausdruck nationaler Eigenart und provin- 
zieller Verschiedenheiten führt. Oberhaupt sind die Germanen 
(einschliesslich der Nordfranzosen und Norditaliener) das trei- 
bende Element im romanischen Stil. Die Formen sind schwer- 
fällig und wuchtig, hart und eckig, in der späteren Zeit aber 
auch trotz aller Gebundenheit und straffen Stilisierung voll Linien- 
reiz. Die Wiedergabe der menschlichen Gestalt und der äusseren 
Natur ist schematisch, stilistisch vereinfacht und abgekürzt 
(Bäume z. B. pilzartig!), verwandt mit der Zeichnungsweise des 
Kindes. Immerhin bekundet sich in besseren Arbeiten (zum Teil 
unter Einfluss der Antike) ein Fortschreiten von ungelenker, 
erstarrter Form zu grösserer Freiheit. Aber die Seele, das innere 
Leben, wofür im allgemeinen der Kunst dieser Zeit der Blick 
fehlt, vermögen auch die besten Werke kaum erst anzudeuten. 
In der Ornamentik herrscht üppige Phantasie, wie sie einer 
jugendfrischen Kultur eignet. Das Band- und Flechtwerk 
der Völkerwanderungszeit lebt wieder auf, eine reiche Tier- 
ornamentik entwickelt sich, eine grosse Freude überhaupt an 
der figürlichen, mit Fabelwesen vermischten Dekoration, beein- 
flusst zum Teil durch die orientalischen und byzantinischen Ge- 
webe, mit denen die Kirchen bei Festfeiern geschmückt wurden. 
Als Überrest der Antike erhält sich die Ranke mit ihren vom 
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Akanthus und von der Palmette abgeleiteten Blättern ; der Blatt- 
schnitt hat die dem romanischen Stil eigene Stilisierung mit 
gerundeter Auszackung (vgl. z. B. das Kapitell aus der Schotten- 
kirche in Regensburg und das Friesstück unten an der Rück- 
seite der Tegernseer Säule im Saal 6), anstatt der spitzen, wie 
sie besonders entwickelt der byzantinische Stil hat. (Vereinzeltes 
Beispiel der spitzen Zackung an den Kapitellen von Solnhofen 
in der Sammlung der Gipsabgüsse Saal 7c.) 

Im ganzen hat die Formensprache des romanischen Stiles 
bis ins 13. Jahrhundert den Charakter des Kraftvollen, Ernsten, 
feierlich Geschlossenen. Als Sinnbild ihres Wesens kann man 
das Würfelkapitell betrachten. (Beispiele in Saal 6 rechts zwischen 
Eingang und Fenster.) Gemildert wird die Strenge der romani- 
schen Stilformen durch grosse Freude an der Farbe. Bauteile 
und Steinskulpturen waren vielfach bemalt. 

Der Saal 4 ist ein kreisförmiger Raum mit Ring- 
gewölbe auf einer Mittelsäule. Der Schaft der Säule 
ist einer kleinen romanischen Säule in dem ehern. 
St. Georgsstift zu Augsburg nachgebildet; über der Deck- 
platte bilden die Überleitung zum Gewölbe Abgüsse von 
Figuren des romanischen Schottenportals in Regensburg. 
An der Wand des Saales finden sich die Namen 
berühmter Künstler der romanischen Stilperiode und 
Sätze aus dem liturgischen Schriftsteller Durandus, aus 
der Klosterregel des hl. Benedikt und aus dem Kunst- 
schriftsteller Theophilus. 

Die Vitrinen enthalten kostbare Werke der roma- 
nischen Kleinkunst von ca. 1000 — 1250.*) 

In 

1. Zahlreiche Emailarbeiten, namentlich Reliquien- 
kästchen. Fast alle aus den Werkstätten von Li- 
moges, mit Grubenschmelz. Das grosse Kreuz zu 
oberst aber aus der Maas- oder lothringischen Schule. 


*) Ausführliche Angaben in Bd. V der Kataloge, vgl. oben S. 10. 
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Die runde Goldscheibe unten vor dem grossen turm- 
artigen Limousiner Reliquiar ist deutsche Zellen- 
schmelzarbeit, Nachahmung byzantinischer Technik, 
wohl aus der Werkstätte von St. Emmeram in Regens- 
burg. Das Email zeigt von der Farbenfreude der Zeit. 

Email (Schmelz) ist ein Glasüberzug auf Metall, der 
durch eine bis zur Schmelzhitze des Glases erhöhte Tem- 
peratur in Fluss gebracht und so mit dem Metall fest 
verbunden ist. Nach der Art des Glasflusses unterscheidet 
man durchsichtiges oder transluzides Email, d. h. Email, 
welches den Untergrund erkennen lässt, und undurch- 
sichtiges oder opakes Email, d. h. Email, welches den Unter- 
grund unsichtbar macht. Nach der Art der Anwendung 
aber wird im Mittelalter dreierlei Email unterschieden: 

a) Der byzantinische Goldzellensohmelz. 

b) Der Grubenschmelz, Kupferschmelz. 

c) Der Tiefschnittschmelz. Wir haben es vorläufig nur 
mit den beiden ersteren zu tun. Ober den Tiefschnitt- 
schmelz vgl. unten Saal 8. 

„Das Wesentliche der Technik des Goldzellen- 
schmelzes besteht darin, dass auf die dünne Grundplatte 
hochkant stehende, haarfeine Stege aufgelötet werden, die 
die Zellen bilden, in welche die Farben eingeschmolzen 
werden, und die zugleich die Linien der Zeichnung abgeben. 
Das Material der Grundplatte und der Stege ist feines 
oder nur sehr wenig legiertes Gold. Silber kommt nur 
ganz selten und nie in den besten Arbeiten vor. Die 
Emaillierung erstreckt sich entweder über’die ganze Fläche 
oder beschränkt sich auf einen Teil derselben, etwa auf 
die figürliche Darstellung. In diesem Fall ist auf die Grund- 
platte eine zweite, leicht gewölbte Goldplatte aufgelötet, 
aus welcher die zu emaillierenden Teile im Umriss aus- 
geschnitten sind. (Beispiel in deutscher Nachahmung die 
oben erwähnte runde Scheibe aus St. Emmeram.) Die 
Emails selbst zeigen ein Nebeneinander von undurchsich- 
tigen (opaken) und durchsichtigen (transluziden) Schmelzen, 
und die Schönheit besonders der letzteren ist unnach- 
ahmlich. Ihnen zuliebe wird die Grundplatte zumeist 
leicht gewölbt, um die Wirkung des reflektierten Lichtes zu 
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erhöben. Die beliebtesten transluziden Farben sind: smaragd- 
grün, saphirblau, rubinrot, lila; die opaken: weiss, grau- 
blau, türkisblau, gelb, ziegelrot, sowie die Fleischtöne, 
die in der ersten Zeit zumeist weiss, in der Blüte- 
zeit zwischen rosa, braun und gelb sich halten.“ (Otto 
v. Falke bei Hans Lehnert, Illustrierte Gesch. d. Kunst- 
gewerbes, Berlin I [1907], 182.) In die Zeit um Mitte des 
ersten Jahrtausends n. Chr. zurückreichend, wurde der 
Goldschmelz unter dem Einfluss des Luxus und des 
Prunkes des Hofes von Byzanz eifrig gepflegt. Seine Er- 
zeugnisse gelangten durch den Handel und auf dem Wege 
von Schenkungen in der karolingischen Periode zahlreich 
ins Abendland und wurden dort bis zum Schluss des 
11. Jahrhunderts nachgeahmt. (Vgl. besonders die Kloster- 
werkstätten von St. Maximin in Trier unter Erzbischof Egbert 
[977—993], von St. Emmeram in Regensburg am Ende des 
10. Jahrh. und im ll.Jahrh., von Essen im ll.Jahrh., von 
Helmershausen an der Diemel in Niederhessen, wo der 
aus der Schule von Essen hervorgegangene Mönch Rogerus 
[identisch mit Theophilus, dem Verfasser des Kunsthand- 
buches Schedula diversarum artium] tätig war.) Ihren Höhe- 
punkt erreicht die Technik des Goldschmelzes in Byzanz 
in der Zeit von ca. 950 — 1050 n. Chr., im Zusammenhang mit 
der damals bestehenden Blütezeit der byzantinischen Kunst. 

Der Grubenschmelz oder, weil das Charakte- 
ristische vor allem im Material der Unterlage (Kupfer- 
platten anstatt Goldplatten) besteht, auch Kupferschmelz 
genannt. Der Glasfluss wird in Vertiefungen oder Gruben 
eingelassen, welche aps der Dicke der Kupferplatte heraus- 
gestochen sind. „Um innerhalb der Gruben die figürlichen 
oder ornamentalen Zeichnungen herzustellen, kann der 
Goldschmied die Umrisslinien (z. B. Faltenlinien) oder 
ganze Flächen des Bildes in der vollen Plattendicke des 
Metalles stehen lassen, das ist der reine Grubenschmelz; 
oder er kann nach dem Brauch des Zellenschmelzes vorher 
gebogene Kupferstege als Umrisslinien in die Gruben ein- 
setzen, das gemischte Email. Immer werden die zwischen 
den Farben sichtbar stehen bleibenden Metallstege und 
Flächen vergoldet.“ Die Glasflüsse sind undurchsichtig 
(opak). „Die Gravierarbeit des Grubenschmelzes gewährt 
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dem Künstler eine unvergleichlich grössere Freiheit der 
Zeichnung als der Zellenschmelz. Er kann die Figuren und 
Ornamente ausstechen und dadurch farbige Bilder auf ver- 
goldetem Grund schaffen, die in der Wirkung dem griechi- 
schen Goldschmelz sich nähern; oder umgekehrt die 
Zeichnung in Gold aus farbigem Emailgrund aussparen, oder 
schliesslich sowohl den Grund als auch die Bilder emaillieren, 
so dass nur schmale Goldumrisse die Farbflächen trennen. . . 
Es ist keine Seltenheit, dass die verschiedenen Arten an einem 
Werke vereinigt Vorkommen. Auch die Farbigkeit durch- 
bricht die engen Grenzen des Goldschmelzes, der jede 
Zelle nur mit einer Farbe ausfüllen konnte. Die undurch- 
sichtigen Glasflüsse des Kupferemails sind strengflüssiger 
und ermöglichen das Nebeneinanderstellen und Abstufen 
verschiedener Farben in einer Grube ohne trennende Me- 
tallstege. Diese Kunst ist im 12. Jahrhundert bis zur 
Schmelzmalerei durchgebildet worden. Da die Feilheit des 
Kupfers und die grössere Freiheit der Gravierarbeit die 
Verwendung des Schmelzwerks ausserordentlich steigerten, 
grössere Aufgaben und höhere Kunstziele zuliessen, so 
bedeutet der romanische Kupferschmelz einen Fortschritt 
in jeder Hinsicht.“ (O. v. Falke, a. a. O. I, 262.) Der Gruben- 
schmelz wurde schon in römischer Zeit geübt, auch in der 
römischen Provinzialkultur in Gallien, am Rhein, in Bri- 
tannien. Er überdauerte die Völkerwanderung, w'enn er 
auch in der germanischen Volkskunst dieser Zeit und der 
folgenden Jahrhunderte vielfach durch das Zellenmosaik 
(Zellenverglasung) ersetzt worden war, und lebte fort bis 
in die romanische Periode, wo im 12. und 13. Jahrhundert 
diese Technik neuen Aufschwung und ausgedehnteste Ver- 
wendung fand, nicht zum wenigsten dadurch beeinflusst, 
dass nun, wie überhaupt im Kunsthandwerk und in der 
Kunst, neben die Klosterwerkstätten viele bürgerliche 
Meister traten, ja sogar von nun an die Führung direkt 
übernahmen. Der Kupferschmelz wurde besonders ge- 
pflegt im niederlothringischen Maastal (zu nennen beson- 
ders Verdun), ferner in Köln (besonders Klosterschule 
von St. Pantaleon), Aachen, Hildesheim, in Westfalen. In 
Frankreich vor allem in Limoges: Die Limousiner Email- 
werkstätten, schon im 12. Jahrhundert vorwiegend in Hän- 
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den von Laien, versorgten in einem grossartig betriebenen 
Exporthandel bis ins 14. Jahrhundert das ganze christliche 
Abendland mit zahllosen kirchlichen Geräten dieser Technik. 
Die Blütezeit des Emails von Limoges ist von ca. 1 150 — 1250. 

In der gleichen Vitrine in der Mitte vier Sitz- 
figürchen der vier Elemente, aus Bronze gegossen, 
aus dem Dom in Bamberg. 

In der gleichen Vitrine unten das sog. Schatz- 
kästchen der hl. Kunigunde aus dem Domschatz 
in Bamberg, ein quadratisches Kästchen mit Nar- 
walzahnplatten belegt, die mit Flechtwerkornamenten 
bedeckt sind. In Technik und Stil übereinstimmend 
mit dem Kordulaschrein im Dom zu Kammin (Ab- 
guss in Saal 7 c), gleich diesem wohl ungefähr in der 
Gegend von Pommern um 1 100 gearbeitet unter Ein- 
fluss der irischen Ornamentik. Vermutlich durch den 
Bamberger Bischof Otto den Heiligen (f 1139) auf 
seinen Missionszügen von Pommern nach Bamberg 
gebracht. 

2. Elfenbeinschnitzereien vom 10. — 13. Jahrh. Be- 
sonders hervorragend drei Platten mit den Aposteln 
unter Bogenstellungen aus dem Domschatz in Bam- 
berg, deutsch, ca. 950 — 1000, gleicher Arbeit wie 
ein Reliquiar in der Stiftskirche zu Quedlinburg. 
Die vierte Schmalseite des Bamberger Reliquiars 
ist in den Kgl. Museen in Berlin. Taufgefäss in Form 
eines zylindrischen Bechers, mit Jagdszenen in Relief, 
wohl ursprünglich Mündungsteil eines Jagdhorns. 

Armring aus Gold, ungarisch, 12. Jahrh. Vortrage- 
kreuz aus Bergkristall. Leuchter. Zahlreiche Kruzifixe, 
mit und ohne Emailschmuck, z.Teil Limousiner Arbeit. 

Die Kruzifixe zeigen den romanischen Kruziflxtypus. 
Christus steht mit den Füssen nebeneinander auf einem 
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Fussbrett am Kreuz, in ruhiger Linie, die Arme wagrecht, 
geradeaus blickend, nicht die Dornenkrone, sondern die 
Königskrone auf dem Kopf. Der Typus stellt nicht den 
leidenden Heiland dar, sondern den triumphierenden Welten- 
könig, der den Tod siegreich überwindet (Illustration zu 
dem Hymnusvers: De ligno regnavit deus). Erst von der 
Mitte des 13. Jahrh. an etwa beginnt man von diesem 
symbolischen Kruzifixtypus abzugehen und unter dem Ein- 
fluss der religiösen und geistigen Erregung und Verinner- 
lichung und des langsam erwachenden Sinnes für die Wirk- 
lichkeit den leidenden Christus darzustellen, wie er mit Dornen 
gekrönt in Schmerzensqualen am Kreuze hängt, ein Gegen- 
stand des Mitleides und Mitgefühles. Vgl. unten das Glas- 
gemälde in Saal 7. 

3. Auf einem alten romanischen Säulchen unter Glas 
ein Tragaltar (Reisealtar), bestehend aus einer Eichen- 
holzplatte mit eingelassenem Marmorstein, mit ver- 
goldetem und graviertem Kupferblech überkleidet, 
auf das Ranken und die Brustbilder Christi und 
der vier Kardinaltugenden graviert sind. Aus 
Watterbach in Unterfranken. 11. Jahrh. 

4. Dalmatika (Tunika) des Kaisers Heinrich des Heili- 
gen (f 1024) aus dem Domschatz in Bamberg, mit 
gesticktem Besätze von Purpur, Goldfäden und 
Perlen. Der ursprüngliche Seidenstoff, dessen Über- 
reste die beiliegenden Fragmente zeigen (Tierorna- 
mente), wurde im 17. Jahrh. durch einen weissen 
Seidendamast ersetzt. Byzantinisch-italienische Ar- 
beit, Anfang des 11. Jahrh. 

5. Bischöfliche Mitra von weisser Seide mit der Dar- 
stellung des Martyriums des hl. Stephanus und des 
Thomas Becket von Canterbury (f 1173). Aus 
Kloster Seligenthal in Landshut. Um 1200. 

6. St. Maria, HolzBgur, italienisch, um 1200. 
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Zeigt noch rein den romanischen Typus der Madonnen- 
darstellungen. Steif, in repräsentierender Stellung, regungs- 
und seelenlos thront Maria, ganz von vorne gesehen, das 
ebenfalls ganz dem Beschauer zugewendete Kind vor sich 
auf dem Schosse haltend. Maria ist die unnahbare Him- 
melskönigin und Gottesträgerin. Jede Andeutung der 
menschlichen Beziehung zwischen Mutter und Kind fehlt. 
Im Gegensatz dazu verändert sich um 1250 der Typus, 
indem Maria durch Beachtung der Beziehung zwischen 
Mutter und Kind unserm Fühlen näher gebracht wird. 

7. Werke spätbyzantinischer, russischer und neu- 
griechischer kirchlicher Kunst, zum Zweck der Ver- 
gleichung mit den abendländischen Werken der 
romanischen Periode aufgestellt. 

Im Fenster Glasmalereien aus der Minoritenkirche 
in Regensburg, gotisch, erste Hälfte des 14. Jahrh., des 
Raumes halber hier aufgestellt. 

An der Rückseite des Türbogenfeldes des Einganges 
Gipsabguss einer romanischen Türbogenskulptur aus der 
Nikolauskapelle in Wartenberg bei Erding. Löwe und 
Drache, im Begriffe, einem zwischen beiden befindlichen 
Baum zu nahen, um ihn zu zerstören. 

Streng symmetrische Komposition; Beispiel der Beein- 
flussung romanischer Skulpturen durch orientalische Teppich- 
muster, zugleich aber auch ein Beispiel der mittelalterlichen 
Symbolik an Kirchenportalen. Mit Bezug auf Psalm 79, Vers 14: 
„Ein Eber aus dem Walde hat ihn (d. h. den Weinstock) ver- 
wüstet, ein einsames Wildschwein ihn abgeweidet.“ Der Wein- 
stock (= Christus) ist ersetzt durch einen Baum, Eber und Wild- 
schwein durch einen Drachen und Löwen, da gerade diese Tiere 
Christus als Sieger zu Boden tritt (Psalm 90, Vers 13). Wie die 
Ungeheuer den göttlichen Baum angreifen, so kämpft das Böse 
gegen das Gute. Die Rettung in diesem Kampfe aber ist die 
Kirche. Daher versinnbildet die Darstellung am Portal die 
Mahnung zum Eintritt in die Kirche, aber auch die Verheissung 
dessen, was die Kirche bietet. 
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Rechts und links von der Ausgangstür zwei Portal- • 
löwen von dem Augustinerchorherrenkloster St. Zeno 
in Reichenhall; der Umstand, dass beide eine mensch- 
liche Gestalt bezwungen halten, deutet darauf, dass diese 
Portallöwen wie so oft das Böse symbolisieren, das 
durch die Kirche überwunden wird. Im Bogenfeld der 
Ausgangstür Abguss eines Reliefs von der Ulrichskirche 
in Regensburg, um 1250. 


Saal 5. 

Romanisches Lapidarium. Wessobrunner Saal. 

Der mit einer einfachen Holzbalkendecke ausge- 
stattete Saal enthält hauptsächlich romanische Bauteile 
und Skulpturen.*) 

Unmittelbar zu seiten des Einganges zwei romanische 
Säulchen von rotem Sandstein, aus Würzburg. 12. Jahrh. 

Die Säulenfüsse oder Basen haben die im romanischen 
Stil gewöhnliche Form der attischen Basis (zwei Wulste, durch 
eine Kehle getrennt, von der Antike entlehnt, aber im Höhen- 
verhältnis und in der Ausladung verändert). Dass die Basen 
der entwickelten Periode des romanischen Stiles angehören, 
zeigen die Eckverbindungen (Eckknollen, auch in Form von 
Köpfen, Blättern vorkommend) zwischen Platte und unterem 
Wulst, ein Motiv, das zuerst zwischen 1090 und 1100 auftritt und 
dann bis ins 13. Jahrhundert fast ausnahmslos im Gebrauch bleibt. 
(Der Saal enthält weitere zahlreiche Beispiele dieser Eckknollen- 
basen, vor allem aus Wessobrunn.) Auf die gleiche entwickelte 
Periode deutet auch der Umstand, dass der eine Schaft aus 
Rundstäben gebündelt und in halber Höhe knotenförmig ver- 
schlungen, der andere aber ganz mit Zickzack gemustert ist. 

Links vom Eintretenden 

1. Bauteile aus Kloster Wessobrunn, Kapitelle (Blätter- 

*) Ausführliche Angaben in Bd. V der Kataloge vgl. oben S. 10. 
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kelchkapitelle) und attische Eckknollenbasen aus der 
Krypta, Steinplatte mit Blattranken. Sie bilden 
mit zahlreichen anderen Bauteilen dieses Saales 
(durch rote Farbe der Sockel und Schäfte als zu- 
sammengehörig gekennzeichnet) einen Überrest des 
spätromanischen Umbaues (um 1250) des Münsters 
dieses berühmten Klosters im bayerischen Alpen- 
vorland. 

2. Unterhalb der Empore, die auf Arkaden ruht (die 
romanischen Bauformen sind Abgüsse aus dem 
Schottenkloster St. Jakob in Regensburg), Säulen- 
basen aus Bamberg und aus Oberdorf im Algäu, 
mit Löwen und menschlichen Figuren bzw. Köpfen. 
Ebenda Gruppe von romanischen Marienbildern aus 
Holz, interessante Entwicklungsreihe. 

3. Grosses Säulenkapitell aus rotem Sandstein. Vom 
spätromanischen Bau der Zisterzienserkirche Eusser- 
thal in der Pfalz. 

4. Bauteile aus Kloster Münchsmünster im Donautal. 
Der Türsturz mit dem rohen Christusrelief aus dem 
Ende des 12. Jahrh., gutes Beispiel der Durch- 
schnittsleistungen der romanischen dekorativen 
Plastik jener Zeit, etwa auf gleich niederer Stufe 
wie das Schottenportal in Regensburg; die Bogen- 
stücke mit den Köpfen, aus deren Mund Ranken 
hervorwachsen, entwickelter, aus den ersten Jahr- 
zehnten des 13. Jahrh. Darüber an der Wand 
(wie auch an anderen Wandstellen des Saales) Kopien 
aus den romanischen Wandmalereien in der Toten- 
kapelle Perschen bei Nabburg in der Oberpfalz. 

5. Portallöwe aus St. Zeno in Bad Reichenhall. Darüber 
sog. Knospenkapitell (typische Bildung des Übergangs- 
stiles vom romanischen zum gotischen Stil) aus dem 
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Zisterzienserkloster Eusserthal in der Pfalz, erste 
Hälfte des 13. Jahrh. Auf diesem ein Werkstück mit 
drei Köpfen in Relief aus Kloster Polling, Beispiel 
der barbarisch rohen Art vieler flüchtiger, als 
dekorative Belebung der Architektur gedachter Skulp- 
turen des romanischen Stiles. Darüber an der Wand 
lebensgrosses romanisches Holzkruzifix, ähnlich 
anderen, im Saale verteilten solchen Triumphkreuzen, 
von dem in Saal 4 beschriebenen Typus (die Königs- 
krone ist bei diesen Kreuzen in späterer Zeit 
oft entfernt und durch die im 13. Jahrh. auf- 
gekommene Dornenkrone ersetzt worden). Zu seiten 
des Kruzifixes die lebensgrossen Holzfiguren von 
Maria und Johannes, aus der romanischen Basilika 
von Altenstadt bei Schongau stammend, um 1200. 
Noch sehr kindlich und unfrei, die Arme eng an- 
liegend, in die Gewänder wie eingeschnürt. 

6. Weitere Bauteile aus Münchsmünster. Hervorragend 
darunter die Säulenbasis mit den Drachenfiguren; 
sie zeigt, bis zu welch freier Beherrschung der 
Form und feiner Arbeit die Plastik im 13. Jahrh. 
stellenweise vorschreitet. 

7. Blätterkelchkapitell aus Eusserthal. 

8. Steinstatue des hl. Mauritius aus Kloster Nieder- 
altaich, 13. Jahrh. 

Einwärts in der Mitte des Saales: 

9. Steinstatue des thronenden Christus, aus Kloster 
Reichenbach in der Oberpfalz. Hervorragendes Werk 
um 1200. 

Die Statue zeigt vorzüglich, was die Plastik innerhalb der 
Gebundenheit des romanischen Stiles erreichen konnte. Mit 
erhobenem Haupte thront der Heiland, die Beine streng symme- 
trisch weit auseinander gesetzt, in heiliger, unerschütterter Ruhe, 
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in feierlichem und unnahbarem Ernste geradeaus blickend. In 
schlichten und strengen Falten umschliesst das noch ziemlich 
eng anliegende Gewand die harten und eckigen, aber schon gut 
proportionierten und vollen Körperformen. Die Haltung ist 
ebenbürtig den wuchtigen Quadern und Pfeilern, den strengen, 
einfachen Linien eines romanischen Münsters. In monumen- 
taler Weise ist die Macht und Ewigkeit Gottes versinnbildet. 
Was E. Hintze von den romanischen Wandmalereien der rhei- 
nischen Münster sagt, gilt auch vom Reichenbacher Christus: 
»Der Stil ist hoheitsvoll, imponierend und ehrwürdig. Er 
nähert sich in seiner Wirkung dem Unisono des Gregorianischen 
Chorals, der in ernstem, breitem Flusse die massigen Mauern 
der Gotteshäuser halb ergreifend, halb erdrückend durchtönt.“ 
(Westdeutsche Zeitschrift 1902, S. 365.) 

Auf welch verhältnismässig hoher künstlerischer Stufe 
die Figur steht, bekundet ein Vergleich mit dem Relief des 
thronenden Christus von rotem Sandstein aus Würzburg unter 
dem Bogen, der zu dem kapellenartigen Ausbau am Ende des 
Saales führt. 

Ebenfalls in der Mitte des Saales: 

10. Gruppe von Bauteilen, bekrönt von einer Säule aus 
der um 1040 von dem Abte Ellinger, dem be- 
kannten Miniaturmaler, erbauten Krypta der Kloster- 
kirche in Tegernsee. Die Basis der Säule ist, wie 
öfters im romanischen Stil, nach dem Motiv eines 
umgestürzten Kapitells behandelt. An der Basis 
klingt das Vorbild eines antiken Kapitells nach. 
Bauwerke und Bauteile aus dieser frühen Zeit des 
Romanismus (1. Hälfte des 1 l.Jahrh.) sind in Bayern 
sehr selten. 

Unten seitlich von dieser Säule Beispiele des 
sog. Würfelkapitells, der bezeichnendsten Kapitell- 
form des romanischen Stiles. Weitere Beispiele 
auch zwischen Eingang und Fensterwand. Die 
Würfelkapitelle sind zum Teil glatt, zum Teil mit 
halbrunden Schilden und mit Ornamenten verziert, 
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oder auch mit Tier- und Menschenfiguren oder Köpfen 
von solchen skulpiert. 

Unten an der Rückseite der Tegernseer Säule 
Stück eines Frieses mit palmettenförmigem Blatt- 
werk, das den charakteristisch romanischen Blatt- 
schnitt (rundlich gezackt) zeigt; es ist auch sehr 
bezeichnend dafür, wie der romanische Stil die 
Pflanzen formen sehr viel dicker und kräftiger bildet 
als sie irgend in der Natur sind. Die Mittelrippen 
der Blätter sind mit Knöpfen besetzt („diamantiert*), 
ein Brauch, der im entwickelten romanischen Stil, 
besonders um 1200 — 1250, sehr beliebt ist. 

11. An der Wand zwischen den beiden Fenstern Gruppe 
von Bauteilen aus Kloster Wessobrunn. Bezeichnend 
daran wieder das Rankenwerk, dessen Blätter be- 
reits stark naturalistisch behandelt sind. (Vgl. dazu 
das gleiche Ornament am Eingang zu Saal 4.) Links 
davon steht eine figurierte Basis mit einem Frag- 
ment eines Säulenschaftes, der in spätromanischer 
Art ganz mit Rankenwerk überzogen ist, ebenfalls 
aus Wessobrunn. 

12. An der langen Wand zwischen Fenster und Kapelle 
eine grosse Reihe von Sitzfiguren (Maria, Christus 
und die Apostel etc.) aus Wessobrunn. Hervor- 
ragende Denkmäler der Steinplastik, im allgemeinen 
noch romanisch, aber bereits ersichtlich von dem 
Empfindungs- und Stilwechsel berührt, der um Mitte 
des 13. Jahrh. eintritt, das unnahbar feierliche 
Wesen des romanischen Stiles durchbricht und mehr 
Leben und Seele herbeiführt. Die Gewandung zeigt 
deutlich Einfluss des Studiums antiker Vorbilder. 
In den Bewegungsmotiven der Körper bekundet 
sich bereits viel Verständnis. Aus den feinen 
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Köpfen mit dem typischen Lächeln, sowie aus der 
ganzen Auffassung spricht ein Hang zum Zarten, 
Lieblichen, wie er der romanischen Kunst fern liegt 
und erst unter dem Einfluss eines neuen Zeitgeistes 
auftritt. Die wohl französisch beeinflussten Skulp- 
turen dienten zum Schmuck der Chorschranken 
und des Lettners der Klosterkirche, wurden bei 
Umbauten im 17. Jahrh. entfernt und dann in die 
Fundamente neuer Konventgebäude eingebettet, wo 
sie im 19. Jahrh. von Prof. Johann Sepp gefunden 
wurden. (Neuer Typus der Mariendarstellung! Vgl. 
Saal 4, Nr. 6.) 

13. In der Kapelle am Ende des Saales, deren apsis- 
förmiger Abschluss nach Motiven der Paulskirche 
in Worms mit Blendarkaden dekoriert ist, ein 
romanischer Sarg aus Grosswallstadt in Unter- 
franken; Steinplatten mit Bandwerkornamenten aus 
Ilmmünster bei Scheyern in Oberbayern, wohl von 
Chorschranken der dortigen romanischen Stiftskirche 
herrührend; Tympanon (Türbogenfeld) aus St. Ulrich 
in Augsburg; romanische Säulenkapitelle aus dem Au- 
gustinerchorherrenkloster Herrenwörth in Chiemsee. 
In den Fenstern des Saales Glasgemälde aus der 
Minoritenkirche in Regensburg, gotisch, 14. Jahrh., des 
Raumes halber hier aufgestellt. Besonders beachtens- 
wert durch das reizvolle naturalistische Blattwerk, das 
in dieser feinen Bildung namentlich für den gotischen 
Stil der ersten Hälfte des 14. Jahrh. sehr bezeichnend ist. 

Glasmalerei. Wann die Glasmalerei aufkam, ist nicht 
genau zu bestimmen. In der Vita Liudgeri (ca. 864) ist bereits 
die Rede von „in den Fenstern angebrachten Bildern“ (imagines 
in fenestris factas) und in der Chronik des Richerus von 
St Remy in Reims (Ende 10. Jahrh.) sind Fenster erwähnt, die 
„Darstellungen erzählenden Inhalts enthalten“. (Fenestrae 


/ 

Digitized by Google 



54 


Saal 5 


diversas continentes historias.) Die ausführlichste Nachricht 
stammt aus Kloster Tegernsee. In dem von Abt Gozbert 
(982 — 1001) an einen Grafen Arnold geschriebenen Brief findet 
sich die Stelle: „jetzt bestrahlt zum erstenmal die Sonne den 
Boden unserer Kirche durch die bunten Gläser von Gemälden“ 
(per discoloria picturarum vitra), und einige Sätze darnach wird 
von Zöglingen in dieser Kunst gesprochen, die eventuell zur 
besseren Ausbildung zurückzuschicken sind. Darnach hat also 
schon ums Jahr 1000 eine Glasmalerschule in Tegernsee (und 
anderwärts) bestanden. 

Auch über die Technik wissen wir etwas aus dieser Zeit 
Der Traktat des Heraclius „de coloribus et artibus Romanorum“ 
(10. Jahrh.) kennt bereits eine mit dem Schwarzlot identische 
Schmelzfarbe und die berühmte „schedula diversarum artium“ 
des Teophilus (ums Jahr 1000 verfasst) enthält eine Gebrauchs- 
anweisung für die Art von Glasmalerei, die das ganze Mittel- 
alter hindurch gebräuchlich war. Werke gleichzeitig mit den 
Tegemseer Nachrichten haben sich nicht erhalten — die Tafeln 
im Augsburger Dom sind etwas später anzusetzen. Die Glas- 
malereien des reiferen romanischen und des gotischen Stils 
bilden die Hauptquellen unserer Kenntnisse. 

In der Frühzeit (1000 bis ca. 1350) herrscht der rein 
dekorative Stil: Wie ein Mosaik ist die Darstellung aus ver- 
schiedenfarbigen, durch Bleiruten mit einander verbundenen 
Gläsern zusammengesetzt, die Innenzeichnung wird mit schwärz- 
licher Farbe (Schwarzlot) eingebrannt, Modellierung ist nur spar- 
sam gegeben und zwar in der Weise, dass aus einem dünnen 
Farbüberzug die Lichter ausradiert werden. Die Gläser sind 
in der Masse gefärbt, für Rot ist gewöhnlich Oberfangglas ver- 
wendet, d. h. ein weisses Glas, auf dem eine rote Glasschicht 
aufgetragen ist. Die Fenster aus Kloster Seligental (Saal 8) 
und der Zyklus aus der Minoritenkirche in Regensburg (Säle 4, 
5, 17 und 18) sind Beispiele des frühen Stils. Naturalistische 
Wirkung ist hier nicht erstrebt, die Szene so knapp als mög- 
lich geschildert, die Figuren ganz unplastisch gezeichnet, Per- 
spektive fehlt vollständig. Auf den Regensburger Glasgemälden 
sind die Darstellungen durch ornamentierte Bänder in Medaillon- 
form eingeschlossen, der Hintergrund besteht aus farbigen 
Quadraten und eingestreuten Rosetten, die Bordüre aus blauen 
und roten Kreisen. 
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Die Spätgotik. Eine zweite Schmelzfarbe, das Silber- 
gelb, kommt auf. Das Oberfangglas wird in eigenartiger Weise 
verwendet, indem die rote Schicht weggeätzt und so auf rotem 
Glas eine weisse Zeichnung hervorgebracht wird. Die Model- 
lierung mit Schwarzlot wird energischer betrieben, die Verblei- 
ung möglichst in die Konturen der Figuren und Falten der 
Gewänder gelegt und dadurch die Bildwirkung gesteigert. Die 
Fenster in Saal 16, aus Karthaus Prüll stammend, von Wilhelm IV. 
und Albrecht IV. gestiftet, sind charakteristische Arbeiten. Die 
Figuren sind hier vollkommen rund herausmodelliert, die Land- 
schaft wie auf Tafelgemälden behandelt, Heiligenscheine und 
Haare mit Silbergelb gemalt, zu weiss-blauen Fahnen und 
Wappen ist blau Oberfang mit Ausschliff verwandt und zu den 
Pfauenfedern an der Helmzier eines Wappens ein von blau zu 
grün schillernder Farbton in der Weise hervorgebracht, dass 
auf blauem Glas Silbergelb aufgemalt ist. Vom Ende des 
15. Jahrhunderts an finden sich häufig Rundscheiben, aus einem 
Glasstück, nur mit Schwarz und Gelb bemalt. Das interessanteste 
Beispiel der Art ist der Zyklus von 12 Bildern aus der Ge- 
schichte des ägyptischen Joseph in Saal 25. 

Die Renaissance hat der monumentalen Glasmalerei nur 
wenig Aufgaben mehr zu stellen, in den Vordergrund tritt die mehr 
bürgerliche, im Kleinen sich betätigende Kunst der Kabinetts- 
malerei. Technisch ist wieder ein Fortschritt zu bemerken. Zu 
Schwarzlot und Silbergelb kommen die anderen Schmeizfarben, die 
auf einer weissen Glasplatte emailartig eingebrannt werden. Blaue 
Schmelzfarbe ist im Museum zum erstenmal zu beobachten bei den 
zwei 1524 datierten Tafeln in Saal 24, doch überwiegen hier noch die 
farbigen Gläser. Die Wappenscheibe des Kurfürsten Ernst von 
Köln aus dem Jahre 1589 (in Saal 24) enthält dagegen haupt- 
sächlich Schmelzfarben. In der Schweiz, in der die Kabinetts- 
malerei zu besonderer Blüte gelangte, werden die farbigen 
Gläser lange beibehalten, nicht nur das Rot, das schlecht zu 
ersetzen ist, sondern auch das Grün, das wegen seines satten 
Tons die Schweizerscheiben charakterisiert. Dagegen ist die 
Serie von 6 Wappentafeln in Saal 28, die bayerische Arbeiten und 
im zweiten Jahrzehnt des 17. Jahrhunderts entstanden sind, voll- 
ständig mit Schmelzfarben gemalt und ebenso die Scheiben des 
umfangreichen Brunozyklus in Saal 28 und 29, der um 1680 
gemacht wurde. 
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Die Werke der Spätzeit sind künstlerisch sehr wenig er- 
freulich. Von dem dekorativen Feingefühl des mittelalterlichen 
Glasmalers ist nichts mehr zu spüren, an Stelle der geschmack- 
vollen Farbenharmonie herrscht jene grelle Buntheit, wie sie 
schon bei den Tafeln des Isaac Vollmar — 1661 datiert — in 
Saal 30 so unangenehm hervortritt. 

Raum 6. 

Beginn der Gotik. 

Das Wesen der Gotik. Unter Stil verstehen wir die 
innere Einheit der Formensprache, die aus dem Wesen und dem 
Geist einer Zeitperiode fliesst. Selbstverständlich ist auch der 
gotische Stil der Ausdruck des Zeitgeistes. 

Wenn wir von gotischem Stil reden, so denken wir vor 
allem an die Baukunst; denn in ihr tritt er in seiner Eigenart 
am ausgesprochensten in die Erscheinung, und von diesem eigen- 
artigen Charakter in der Architektur hat er auch den Namen. 
(Für Bauten seiner Art brachten nämlich die Italiener im 16. Jahr- 
hundert den Namen „gotisch“ auf, weil sie, nachdem sie unter 
Anlehnung an antike Formen einen neuen Stil, die Renaissance, 
geschaffen hatten, die vorausgehende Baukunst als barbarisch 
empfanden.) In der Architektur aber knüpft der Ursprung des 
gotischen Stiles zunächst an die technische Lösung einer kon- 
struktiven Einzelfrage an. 

„Das romanische Kreuzgewölbe hatte ursprünglich aus zwei 
sich rechtwinklig durchdringenden Halbzylindern bestanden, 
welche mit ihrem Druck und Schub auf die Träger — Mauern 
oder Pfeiler — unmittelbar einwirkten. Das Gotische schafft 
eine Zwischeninstanz: die Rippen, die in jedem Joch zu vier 
Rundbögen und zwei Diagonalbögen sich gruppieren. Diese sind 
es, welche die Last der Gewölbekappen zuerst aufnehmen und 
sie dann auf die Eckpunkte, an denen die Rippen Zusammen- 
treffen, übertragen. Hiermit ist gewonnen: 1. dass die Gewölbe- 
kappen dünner sein können als bisher; 2. dass, wofern nur jene 
Eckpunkte die gehörige Verstärkung erhalten, der zwischen ihnen 
liegende Mauerabschnitt entlastet wird; 3. dass die Stellung der 
Eckpunkte zu einander nicht mehr an die Grundfigur des Quadrates 
gebunden ist, sondern ebensogut als Rechteck, Trapez, Dreieck 
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gebildet werden kann. Drei unermessliche Vorteile! Aber um 
sie vollständig auszunutzen, waren noch zwei weitere Hilfsmittel 
nötig: 1. der Spitzbogen — er gewährte den im Gewölbe kom- 
binierten Bögen ein beliebiges Verhältnis von Spannweite zu 
Scheitelhöhe, während beim Rundbogen diese immer nur die 
Hälfte von jener betragen konnte; 2. die von den raumab- 
schliessenden Baugliedern getrennten, nach aussen verlegten 
Widerlager in Gestalt der Strebepfeiler und Strebebögen. Die 
hier durchgeführte Methode der Spaltung des Baukörpers in 
statisch wirkende und in bloss raumabschliessende Teile war 
kein absolutes Novum in der Baugeschichte — sie war schon 
von gewissen römischen und byzantinischen Konstruktionen an- 
gewandt worden — wohl aber war es die Sichtbarmachung dieser 
Spaltung und die daraus gezogene Folgerung, dass die Glieder 
der zweiten Kategorie, die raumabschliessenden, eine weitgehende 
Beschränkung zu erfahren hätten. Diese drei sind also die Er- 
zeuger der gotischen Konstruktion: die Kreuzrippen7~der Spitz- 
bdgen,^as SffeBewerkI n (Dehiö und v. Bezold, Lfie kirchliche 
Baukunst des Abendlandes, Stuttgart II [1901], 6f.) In der kon- 
sequenten Zusammenfassung aller drei Elemente entwickelt sich 
das gotische System. 

Frankreich ist das Ursprungsland der Gotik. Durch Ver- 
einigung von Bauerrungenschaften in der Pikardie und in der 
Normandie wird im Herzen Frankreichs, in der Isle-de-France, 
um 1140 (Saint- Denis) das gotische System geschaffen, das 
Schritt für Schritt und folgerichtig bis zu den glanzvollen 
reichen Schöpfungen der grossen Kathedralen des 13. Jahrhun- 
derts sich entwickelt, eine neue, vollkommen eigenartige Formen- 
welt hervorruft und nach und nach in den andern Ländern ein- 
dringt und auch hier bodenständig wird. Frankreich steht im 
12. und 13. Jahrhundert an der Spitze der Kulturentwicklung, 
Paris ist damals die kulturelle Hauptstadt des Abendlandes. Von 
hier aus begannen im 12. Jahrhundert fundamentale Neuerungen 
der Kultur ihren Kreislauf durch das mittelalterliche Abendland. 
So die höhere gesellschaftliche Bildung, das höfisch - ritterliche 
Wesen mit seiner formeleganten Dichtung und seinem das Schön- 
heitsgefühl verfeinernden Frauen- und Minnedienst, die höhere 
wissenschaftliche Bildung, errungen in den theologischen Schulen 
durch künstlerisch und blendend aufgebaute Systemisierung und 
ausgiebigere Verwertung der Vernunftwahrheiteh im Dienste 
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des Glaubens, mit einem Worte die Scholastik. Diese zwei 
neuen Grundzöge der Kultur sind Zeugen einer grossen geistigen 
und seelischen Erregung, welche die Menschheit erfasst hat und 
sie in der äusseren und inneren Art ihres Seins, in ihrem Be- 
nehmen, im Denken und Fühlen, im Gemüt vollständig ver- 
ändert. Der gleiche erregte Flügelschlag einer neuen Zeit 
äussert sich in der Religion, in dem unmittelbaren Verhältnis 
der Seele zu Gott. Das Christentum ist nun in Fleisch und 
Blut des Volkes übergegangen, es drängt den Menschen, die 
Heilswahrheiten nicht bloss gläubig aufzunehmen, sondern auch 
durch innere Erfahrung mitzuerleben, es kommt zu dem geheim- 
nisvollen Liebesbund zwischen Gott und der menschlichen 
Seele, der von der Reinigung und Erleuchtung ausgeht und 
zur tiefsten religiösen Verinnerlichung, zur Kontemplation, zur 
Versenkung des Geistes in das unendliche Gut, zu Visionen, 
zur Vorstellung von der Einkehr Gottes in das begnadete Men- 
schenherz, zum Einsfühlen und zur Einigung mit Gott führt. 
Das ist die Mystik, die Blüte des christlichen Lebens. Im 12. bis 
14. Jahrhundert ist ihre schönste Zeit. Bahnbrechend geht auch 
hier Frankreich voran (die Schule von St. Viktor mit Hugo und 
Richard, der hl. Bernhard von Clairvaux). Das Hauptland der 
praktischen Mystik aber ist Deutschland. Heiligengestalten wie 
Franziskus von Assisi (+ 1226) und Elisabeth von Thüringen (f 1231) 
sind berühmte Vertreter des religiösen Innenlebens jener Periode. 
Das religiöse Sehnen verkörpert sich vor allem in den neuen 
Bettelorden der Franziskaner (gestiftet 1210) und auch der 
Dominikaner (gestiftet 1216), welche beide im 13. und 14. Jahr- 
hundert die alten Orden der Benediktiner und Zisterzienser an 
Beliebtheit und Volkstümlichkeit überflügelten. Und gleiche 
Wurzel mit allen diesen Erscheinungen hat ein anderes neues 
Moment, das im 13. Jahrhundert das menschliche Auge gegen- 
über der Aussenwelt verändert, die neu erwachende Liebe zur 
Natur, der Blick für die Schönheit der gesamten Schöpfung. 
Auch auf diesem Gebiete ists, wie wenn im 13. Jahrhundert 
nach langem Winter das Eis gebrochen wäre und der Frühling 
mit seiner Blütenpracht Einzug gehalten hätte im armen Men- 
schenherzen. Hauptvertreter des Natursinns ist der grosse Heilige 
des 13. Jahrhunderts, Franziskus von Assisi. „Was in den 
Liedern der Provence sich schüchtern hervorwagte, was nörd- 
lich der Alpen in Walthers von der Vogelweide Sängen freier 
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in der frischen Luft aufatmete, tritt in keinem andern so voll 
und mächtig zutage als in Franz von Assisi — die heitere 
und sinnige Freude an der Natur, die liebevolle Beobachtung 
des farbenprangenden Daseins, die selig frohe Lust an all dem 
Klingen und Singen in der Natur.“ (Henry Thode, Franz von 
Assisi und die Anfänge der Kunst der Renaissance in Italien, 
Berlin 1904, S. 54.) Aber Franziskus und seine Nachfolger lieben 
die Natur nicht um ihrer selbst willen, sondern weil sie ein Ab- 
glanz der Allmacht und Herrlichkeit Gottes ist. Mit künstle- 
rischem Auge die Schönheiten der Natur festzuhalten, gelingt 
freilich vorerst wesentlich nur für die Pflanzenwelt. Das Gleiche 
für die übrige äussere Natur zu erringen, bleibt einer späteren 
Periode, dem 15. Jahrhundert, Vorbehalten. Weil man die Natur 
als Abbild Gottes betrachtete, so sah man die irdischen Er- 
scheinungen gewissermassen in Verklärung. 

So führt der Zeitgeist auf verschiedenen Gebieten neue 
Ideale empor, Ideale, welche auf dem Boden der vorausgehen- 
den Entwicklung wachsen und als Vollendung der mittelalter- 
lichen Kultur erscheinen. Verfeinerung, Vertiefung, Verinner- \ 
lichung, Vergeistigung, Versenken in das Oberirdische und Ewige, \ 
aber diese Triebe eingeordnet in ein festes System und Schema, ) 
das den einzelnen nur in ganz bestimmter Richtung und Manier 
sich bewegen lässt, dazu das Ahnen der Schönheit der äusseren 
Schöpfung, das Betrachten der Natur in einer Art Verklärung — 
das sind die Zeichen der Zeit. 

Auf dem Gebiete der Architektur entspricht dem das 
Zurückdrängen des Wuchtigen, das Auflösen der schweren 
Massen durch folgerichtige Ausnützung der Gesetze des Gleich- 
gewichts der Kräfte und durch organische vielteilige Gliederung, 
die ausserordentliche Steigerung des Höhendranges, das Hin- 
zielen auf freie lichte Erscheinung, das Verjüngen nach oben 
und das Ausstrahlen in den unendlichen Raum, das Schaffen 
einer zarten, anmutigen, aus dem liebevollen Studium der ein- 
heimischen Pflanzenwelt entspringenden Dekoration — mit einem 
Worte der Obergang von einem schweren, massigen, gebundenen 
Stil, wie es der romanische war, zu einem leichten, beweg- 
lichen, graziösen, die tragenden und stützenden Kräfte geheim- 
nisvoll verbergenden Stil, ja zu einem die Materie geradezu 
vergeistigenden Stil, wie es der gotische wurde. Und ähnlich 
tritt auf dem Gebiete der Plastik, die es vor allem mit der 
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Wiedergabe der menschlichen Gestalt zu tun hat, an Stelle der 
früheren kraftvollen Gedrungenheit ein Streben zum Ober- 
schlanken, an Stelle der früheren mehr oder minder starren 
Ruhe und Seelenlosigkeit ein glückselig erregtes Gefühlsleben, 
unter dessen Einfluss die Gestalten sich biegen und schwingen, 
und verzückt lächeln. Das Gefühl ist so stark, dass es den ganzen 
Körper beherrscht und durchleuchtet. Aus diesem Gefühl heraus 
sieht der Mensch seine Umgebung wie eine verklärte Traum- 
welt an. Hatte im spätromanischen Stil, wesentlich unter dem Ein- 
fluss des Studiums antiker Skulpturen, die Kunst der Wiedergabe 
der menschlichen Gestalt stellenweise zu realistischer Vollendung 
geführt und jedenfalls allenthalben zu den besten Hoffnungen 
berechtigt, so brach jetzt (bei uns etwa vom Ende des 13. Jahrhun- 
derts an) gegenüber dem Streben nach Wirklichkeit die Äusserung 
des Gefühls übermächtig durch, den ganzen körperlichen Orga- 
nismus in ihrem Sinne stilisierend: es entstand eine Gefühls- 
kunst, welche Typen, aber keine Individualitäten schuf. Erst 
am Ausgang der Gotik schreitet die Kunst unter dem Einfluss 
eines gründlichen Naturstudiums von konventionellen Typen 
zu individuellen Charakteren fort. In gleicher Weise wandelte 
•sich die Formengebung in der Malerei. (Hier aber führte die 
Entwicklung im 13. Jahrhundert zu einem Zwischenstadium, 
das die Gewänder zum Ausdruck der Unruhe in ein viel- 
zackiges Faltengewirr auflöst. Deutlicher Nachklang dieser 
Art noch in dem Altaraufsatz aus der Rosenheimer Gegend in 
Raum 6.) 

Der veränderte Blick für die menschliche Gestalt ist ein 
Kind desselben Zeitgeistes, der an Stelle des kraftvollen Mannes 
die zarte Frau als Schönheitsideal empfindet und verherrlicht 
(Frauendienst). Man kann sagen: der romanische Stil trägt 
männlichen, der gotische Stil weiblichen Grundcharakter. 

Die Entwicklung und Ausbildung des gotischen Stiles wäre 
unmöglich gewesen, wenn nicht in jenenjahrhunderteneine ausser- 
ordentliche Kraft der Phantasie gewaltet hätte. Indem mit einem 
ins Ätherische und Obernatürliche gerichteten Zeitgeist eine 
ungewöhnliche Gestaltungskraft der Phantasie sich vermählte, 
entstand ein so durchaus vergeistigter Stil. Obwohl von Frank- 
reich ausgehend, erscheint die Gotik in ihrem Wesen vor allem 
germanisch : die Gotik bedeutet kunstgeschichtlich die Blütezeit 
des germanischen Geistes. Und sie ist auch die erste voll- 
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ständig neue Schöpfung des christlichen Geistes überhaupt, 
völlig losgelöst von der Antike. 

Raum 6 enthält hauptsächlich Frühwerke des goti- 
schen Stiles. 

Von Skulpturen verdienen Erwähnung: 

1. Die Holzfiguren eines fürstlichen Stifterpaares (St. 
Heinrich und Kunigunde) vom Anfang des 14. Jahrh. 

2. Grabdenkmal des Ritters Konrad von Paulsdorf, 
gest. 1299, aus dem ehemaligen Minoritenkloster 
in Regensburg. 

3. Grabstein oder Votivbild eines Geistlichen Heinrich. 
Aus Dirlewang im Algäu. Frühzeit des 14. Jahrh. 
Interessant im Versuche, dem Stifter Porträtzüge 
zu geben. 

4. 13 Tafeln mit Orginalwandgemälden aus dem Kreuz- 
gang des ehemaligen Klosters Rebdorf in Franken 
(um 1300), die eine ausführliche Illustrierung der 
Geschichte Daniels bieten. 

5. Altaraufsatz, aus bäuerlichem Besitz aus der Nähe 
von Rosenheim, bemalt mit der Krönung Mariä 
und den Aposteln (gegen 1300), eines der wenig 
erhaltenen Beispiele der früher gebräuchlichen 
Altarform in Gestalt eines Altaraufsatzes unmittel- 
bar auf dem Altartisch. 

Entwicklung des Altares. Anfänglich galt die Sorge 
nur der künstlerischen Ausstattung des eigentlichen Opfer- 
tisches (stipesund mensa). Die Flächen seines Unterbaues (stipes) 
wurden mit kostbaren Marmor- und Edelmetallplatten umkleidet. 
Der späteren Zeit genügte der blosse Schmuck des Altartisches 
nicht mehr. Es kamen die Ziboriumsaltäre auf, bei denen 
der Opfertisch unter einem auf vier Säulen ruhenden baldachin- 
gekrönten Bau stand, ln Italien und Südfrankreich haben sich 
noch solche Ziboriumsaltäre erhalten, in Deutschland vor allem 
in Gestalt der kleinen Aedicula König Arnulfs aus dem späten 
9. Jahrhundert in der Reichen Kapelle der Münchener Residenz 
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Aber auch auf dem Altäre selbst wollte man reichen 
Bilderschmuck anordnen durch Anwendung derRetable (reta- 
bulum, superfrontale), einer mässig hohen, auf der ganzen Rück- 
seite der Mensa sich hinziehenden, aufsatzartigen Quertafel. 
Das Museum zeigt in dem Altaraufsatz aus Rosenheim in Raum 6 
noch eine deutliche Reminiszenz an die romanische Retable. 
Sogar die halbbogenförmige Überhöhung in der Mitte des Auf- 
satzes, die in romanischen Retablealtären so häufig sich zeigte, 
hat sich in allerdings etwas verkümmerter Weise als Nach- 
klang erhalten. 

In der Gotik entwickelt sich der Altaraufsatz immer mehr, 
sowohl was die Dimensionen als auch den Reichtum in der 
Darstellung betrifft. Am beliebtesten wird nun die Form des 
Flügelaltares, der in mannigfachen Variationen auftritt. Die 
weitaus häufigste Erscheinung ist der dreiteilige Flügel- 
altar (Triptychon) mit Mittelschrein und zwei beweglichen 
Flügeln. Oft auch schliesst sich an das Mittelstück ein doppeltes, 
ja dreifaches Flügelpaar, um den Bilderreichtum durch Offnen 
der Flügel an den Festen geziemend zu erhöhen, oder je nach 
dem Charakter des Festes zu ändern. Solche grosse Flügel- 
altaranlagen waren ehedem der Altar der alten Franziskaner- 
kirche zu München (Saal 15 Nr. 25), sowie der Altar der Mün- 
chener Peterskirche, von dem nur mehr die einzelnen Tafelbilder 
erhalten sind. 

Ein neuer Typus des Flügelaltars begegnet in den Bal- 
dach inal tären, die, zumeist von geringem Umfang, eine Figur 
unter einem Baldachin enthalten. Ein bewegliches Doppel- 
flügelpaar, aussen und innen bemalt, kann um das Mittelbild 
zusammengeklappt werden. Baldachinaltäre in unserer Samm- 
lung sind das Hausaltärchen mit der Verkündigung Mariä aus 
dem frühen 15. Jahrhundert in Saal 8 Nr. 19, der sogenannte 
Hans Strigel-Altar in demselben Saal, ferner Altäre aus Weissen- 
burg a. S. und Nürnberg in Saal 12 und 15 Nr. 1, 2 und 3. 

Seltener ist die Anlage mit feststehenden Flügeln hinter 
den beweglichen, so der Gerolzhofener Altar von Tilman 
Riemenschneider (Raum 16 Nr. 2). 

Bei diesen grossen Flügelanlagen der späteren Gotik sind 
die Bilderaufsätze (Schrein mit Flügeln) durch einen niedrigen 
und schmalen Zwischenaufsatz (Staffel, predella) getrennt. Nach 
oben schliesst der Schrein zumeist geradlinig ab, manchmal 
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auch mit Zinnenbekrönung, zuweilen im Kleeblattbogen (Beispiele 
in Saal 15). Oder es erhebt sich über dem Mittelteil ein reicher, 
mit Fialen und Astwerk gezierter Aufbau (Franziskaneraltar in 
Saal 15). Die Hochgotik gestaltet diese Giebelkompositionen in 
Form und Konstruktion ganz nach den Gesetzen der grossen 
Architektur: architektonisches Strebe- und Masswerk, Wim- 
berge, Fialen und Baldachine. (Vgl. Hausaltärchen Nr. 19 in Saal 8.) 
In der Spätzeit der Gotik tritt an die Stelle der architektonisch 
strengen Formen spielender Reichtum in teils naturalistischen, 
teils stilisierten Ornamenten: zierlich geschnitztes Ast- und 
Distelwerk — Sprengwerk — überwuchert die architektonisch ge- 
dachten Reihungen und Fialen. (Vgl. den Flügelaltar aus 
Tramin bei Bozen in Saal 15 Nr. 18). 

Neben der alleinigen Ausschmückung der Altäre mit Ge- 
mälden — so der Bamberger Altar von 1429, der Pählerund Fürstetter 
Altar (Saal 8 Nr. 3 u. 4), der Franziskaner-Altar von 1492 (Saal 15) — 
ist weit mehr die Verbindung von Plastik und Malerei üblich. 
Das Mittelstück wird dann mit Vorliebe der Plastik überlassen; 
gewöhnlich in der Dreizahl stehen die Hauptheiligen der Kirche 
oder des Altares im Schrein (vgl. die zahlreichen Beispiele in 
den Seitenkapellen des Saales 15). Die Flügel weisen in Überein- 
stimmung mit der Nische des Schreins auf ihren Innenseiten 
sehr häufig Flachreliefs auf, während die Aussenseiten mit Ge- 
mälden geschmückt sind. Besonders gerne wählt die Aussen- 
bemalung der Flügel die Darstellung Mariä Verkündigung 
oder Szenen aus dem Marienleben, die während der Advent- 
zeit, sowie die verschiedenen Szenen aus der Passion, die 
während der Fastenzeit bei geschlossenem Schrein mit Hinweis 
auf den wechselnden Charakter des Kirchenjahres gezeigt werden. 
Beispiele ersterer Art sind im Museum zahlreich vertreten, so 
in Saal 8 Nr. 19, in Saal 15 Nr. 2, 14, 17, 23, in Saal 16 Nr. 2. 
Beispiele letzterer Art finden sich am Bamberger Altar (Saal 8), 
am Franziskaner-Altar (Saal 15 Nr. 25). 

Auch die Predella ist für Gemälde oder Plastik aus- 
ersehen. Nur in den allerseltensten Fällen zeigt der gotische 
Altar das Tabernakel auf der Mensa in organischer Verbindung 
mit dem Schrein. Denn die Eucharistie wird in den steinernen 
Sakramentshäuschen aufbewahrt. (Vgl. die ganz einfache Sakra- 
mentsnische in Saal 16). Die gewöhnlichsten Darstellungen auf 
den Predellen sind: Die heilige Sippe (Altar Nr. 11 in Saal 15), 
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die vierzehn Nothelfer, Christus unter den zwölf Aposteln, die 
Beweinung oder Grablegung Christi (Saal 15 Nr. 20 und 2 \\ auf 
der Rückseite meist das von Engeln gehaltene Schweisstuch 
Christi (verschiedene Beispiele in Saal 15 ) Auch die Rück- 
seite des ganzen Schreines wird mit Malereien bedacht. Hier 
sind die Darstellung des Abendmahles (Franziskaner-Altar 
in Saal 15 ), vor allem aber die Schilderung des jüngsten Ge- 
richtes (Nr. 21 in Saal 15 ) beliebt, letztere wohl in Rücksicht 
auf die mittelalterliche Gewohnheit, hinter dem Altar Beichte zu 
sitzen. Bei besonders reichen Altären ist sogar die Predella in 
Analogie mit der grossen Flügelanlage als Schrein behandelt 
mit plastischem Mittelstück und Flügeln (Saal 15 Nr. 10 und 18 ). 

Hand in Hand mit der reichen malerischen wie plastischen 
Ausstattung des gotischen Altares geht auch die Vorliebe für 
lebhafte Polychromie. „Der Grundgedanke des alten Meisters 
war, sein Altarwerk, wenn es an Festtagen geöffnet wurde, in 
möglichster Verklärung hervortreten zu lassen.“ (Münzenberger, 
Zur Kenntnis und Würdigung der mittelalterlichen Altäre 
Deutschlands, I, 55.) Das ideale Mittelalter „dachte sich die 
Figuren der Heiligen der Wirklichkeit entrückt“ und hüllte sie 
daher zumeist in glänzend goldene Gewandung, wie auch das 
reiche Sprengwerk, unter dem sie stehen, in Glanzgold erstrahlt, 
in symbolischer Anspielung auf das himmlische Sion. Die späteste 
Gotik bringt dann auch in ihrem mehr naturalistischen Drange 
unter das leuchtende Gold der Ornamentik realistisch gefärbte 
Blumen und Beeren. (Vgl. das Flügelaltärchen aus Frauen- 
chiemsee in Saal 15 Nr. 17.) Auf mystisch-symbolische Tendenz 
ist es vielleicht auch zurückzuführen, wenn gegenüber dem in 
Gold und Farbenpracht leuchtenden geöffneten Schrein die Rück- 
seiten der Flügel oft in matten und tiefen Tönen gehalten sind. 
Das tiefe Blau als Grund für Verkündigungs- oder Passions- 
darstellungen soll den ernsten Busscharakter der kirchlich- 
geschlossenen Zeit, im Advent und in den Fasten, tiefsinnig an- 
deuten. Ganz natürlich bilden unpolychromierte Altäre eine 
grosse Seltenheit. Sie kommen erst im spätesten Stadium der 
Gotik auf, hervorgerufen von der hochentwickelten Technik der 
Bildschnitzerei, die auf Farbe verzichtet. Diese seltene Art 
trifft man besonders an niederdeutschen Altären an. (Vgl. den 
Altar mit Eichenholzschnitzereien aus der niederrheinischen 
Schule, Saal 17 Nr. 6.) 
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Durch die Verbindung des architektonischen Aufbaues mit { i 
der Plastik und mit der Malerei vereinigt der gotische Altar \ 1 
die bildenden Künste wie in einem Brennpunkt. Die vielen 
gotischen Holzfiguren und Tafelgemälde in unsern Sammlungen 
waren grösstenteils ursprünglich Zubehör von Altären. 

Das Schema von Schrein und Flügeln auf der Predella 
wurzelt tief im Wesen des Altares als Ikoniealtar. Und darum 
wirkt dieser Typus noch lange nach. Die frühe Renaissance 
behält die gleiche Behandlung des Altares bei. (Artelshofener 
Altar in Saal 18 und der Altar aus der Salinenkapelle in 
Reichenhall von 1521, Saal 22.) Ja selbst Hoch- und Spät- 
renaissance lassen bei sonst gänzlich veränderter Form das 
System der Flügelanlage im Hochbau noch deutlich nachklingen, 
bis endlich der Barock mit bewusster Anwendung des Säulen- 
aufbaues der durch Jahrhunderte geheiligten Tradition des 
Triptychons in der Altaranlage ein Ende bereitet. 

Raum 7 

enthält vorwiegend Kunstdenkmale, welche sich auf 
Kaiser Ludwig den Bayern beziehen. 

Aus der von dem Kaiser und seiner Gemahlin 
Margarethe 1324 gegründeten, 1815 abgetragenen St. 
Lorenzkirche im „Alten Hof“ in München stammen 
1 mit 5. 

1 . Das Stifterrelief. Bei dem Kaiser früher Porträtversuch. 

2. Die Steinfiguren der hl. drei Könige über demselben. 

3. Das Relief mit dem von Engeln gehaltenen bayerisch- 
pfälzischen Wappen. Diese Arbeiten gelten als 
Werke eines Hofbildhauers Antonius Berthold. 

4. u. 5. Gewölbeschlusssteine mit dem Reichsadler und 
dem Wappen der Grafschaft Holland. 

6. Maria mit dem Jesuskind, Sandsteinskulptur, von 
Kaiser Ludwig in das Klarissenkloster in München 
gestiftet. Vermutlich Regensburger Arbeit. 

Ferner seien erwähnt: 

5 
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7. Grabstein des Johanniterpriors Berthold von Henne- 
berg, gest. 1330. Aus der ehemaligen Deutsch- 
ordenskirche in Würzburg. Beachtenswert durch 
die scharfen Porträtzüge. 

8. Grabstein eines Bischofs aus dem ehemal. Franzis- 
kanerkloster in Bamberg. Um 1320. 

9. Bruchstücke von einem Hochgrab aus der Begräbnis- 
kapelle der Grafen von Haag aus Kirchdorf bei 
Wasserburg. Spätes 14. Jahrhundert. 

10. Maria im Wochenbett, Holzschnitzwerk der schwä- 
bischen Schule aus Kloster Heggbach. Spätzeit des 
14. Jahrh. 

11. Inschrifttafel aus gebranntem Ton, den Bau und die 
Weihe einer Sakristei des Klosters Thierhaupten 
im Jahre 1309 betreffend. 

Ein Glasgemälde: Christus am Kreuz mit Maria und 
Johannes, in ein Medaillon eingeschlossen, das eine 
Rankenbordüre durchschneidet. 1. Hälfte des 14. Jahrh. 

Das Glasgemälde ist ein anschauliches Beispiel des goti- 
schen Kruzifixtypus des 14. Jahrh. Unter dem Einfluss der 
seelischen Erregung der Zeit wird Christus am Kreuz zu einem 
Bild des tiefsten Jammers und Elends umgestaltet, ja verzerrt. 
Der Körper sinkt tief herab, so dass die Arme straff seitlich 
nach oben gespannt sind, die Beine sind zusammengezogen und 
in den Knien wie bei einem Hocker geknickt und gekrümmt, 
das Haupt ist zu tiefst auf die Seite geneigt. Keine Zeit des 
Mittelalters stellt Christus am Kreuz so abschreckend und krass 
dar wie das 14. Jahrhundert. 

Die Werke der Räume 6 und 7, zum Teil auch noch 8, 
bekunden eine Auffassung der menschlichen Gestalt, wie sie 
an kölnischen Wandmalereien aus der Zeit um 1300 — 1350 in 
folgenden treffenden Worten charakterisiert worden ist: „Überall 
spielt ein fester dekorativer Stil in schönem Flusse mit grossen 
weichen Linien. Die Körper zeigen eine bald mehr, bald weniger 
deutlich ausgeprägte Schwingung. Die schmalen Schultern und 
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Hüften sind lang und schlank, die Handgelenke fein und die 
Finger spitz. Das Gesicht ist in ein breites Oval geformt mit 
übermässig hoher Stirn und gerader Nase mit starken Flügeln. 
Die mandelförmigen Augen sind mit geschwungenen Brauen 
überdacht. Das lockige Haar fliesst in rhythmischer Wellenlinie 
an den Wangen herab, unten kurz umgebogen und über der 
Stirn gerade abgeschnitten. Die langen Gewänder wallen leicht 
fallend mit zierlich geringelten Säumen zum Erdboden nieder.“ 
(C. Hintze in der Westdeutschen Zeitschrift XXI [1902], 366.) 

Zwischen Raum 7 und 8 führen ein Gang und eine 
Treppe zu den Räumen 7 a bis 71 des Untergeschosses. 

In dem Gang: 

Epitaph des Otto von Bechtefels, Pfarrers in Dillingen, 
gest. 1452. 

Am Fenster Holzfigur eines Fürsten (Stifter oder 
einer der hl. drei Könige). Vermutlich Nürnberger Ar- 
beit. Gegen 1400. 

Die Räume 7 a und 7 b 

sind zur Erweiterung der gotischen Abteilung bestimmt. 
Die Einrichtung dieser Räume ist im Frühjahr 1908 in 
Vorbereitung. 

Es finden darin vorwiegend plastische Werke Auf- 
stellung, so eine Reihe von Grabsteinen fränkischer 
Ritter, des Konrad von Bickenbach, gest. 1393, aus Grüb- 
lingen a. Main, des Heinrich von Bickenbach, gest. 1403, 
aus Hohenburg a. Main, des Johanniter Ordensritter 
Kunz von Haberkorn, gest. 1421, aus Würzburg u. a. 

Ferner ein durchbrochenes Tympanon (Bogenfeld) mit 
der Darstellung Christus am ölberg aus dem Domkreuzgang 
in Eichstätt und eine Gruppe von Werken mittelalterlicher 
Plastik und Malerei, welche für die Ikonographie (Kennt- 
nis und Erklärung bildlicher Darstellungen) von Interesse 
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sind. Hieher gehören vor allem fünf Chorstuhlwangen 
aus der ehemaligen Stiftskirche in Berchtesgaden mit 
symbolischen Tierfiguren, ein Gemälde „Christus in der 
Kelter“, (s. Saal 15 Kap. VII), eine Ährenmadonna, 
ein Hortus conclusus — Sinnbilder aus der laureta- 
nischen Litanei mit der Einhornjagd (s. Saal 13) u. a. 


Räume 7 c bis 71. 

Hier ist eine 

Sammlung von Gipsabgüssen, 

vorwiegend solcher von bayerischen Kunstwerken auf- 
gestellt. Sie erhebt keinen Anspruch auf Vollzäh- 
ligkeit oder systematische Anlage; sie will nur die 
vor Jahrzehnten erworbenen Stücke in ungefährer 
chronologischer Reihenfolge Studienzwecken nutzbar 
machen. 

Raum 7c enthält Arbeiten der romanischen Epoche, 

7d des Übergangsstils und der Frühgotik, 

7e, f, g der Hochgotik, 

7 h der Spätgotik, darunter Arbeiten Syrlins, 

7i der Münchener Schule der Spätgotik, 

7 k der Nürnberger Spätgotik, so das Schreyersche 
Grabmal von Adam Krafft, 

71 der fränkischen Spätgotik, darunter die Kreuz- 
wegstationen Adam KrafFts, das Grabmal 
Kaiser Heinrichs von Till Riemenschneider 
und einige Werke deutscher Frührenaissance. 

Der Besucher kehrt über die gleiche Treppe, auf 
der er herabgestiegen, wieder nach oben zurück. 
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Saal 8. 

Bamberger Saal. 

So benannt nach dem grossen, dreiteiligen 

1. Altar aus der Franziskaner Kirche zu Bamberg. 
Der Altar, 1429 gemalt, auf dem Mittelbild die 
Kreuzigung, auf den Flügeln Passionsszenen, früher 
dem Nürnberger Maler Berthold, dem Meister des 
Imhofaltars in der Lorenzerkirche zu Nürnberg zu- 
geschrieben, aber wohl eher einheimische Bamberger 
Arbeit, ist ein Hauptwerk der fränkischen Malerei 
vom Anfang des 15. Jahrh. 

Weitere Proben der fränkischen Schule sind: 

2. Das Votivbild der Gerheuserin, einer Bambergischen 
Klosterfrau von 1443, darunter ein in der Tafel- 
malerei des 15. Jahrh. sehr selten behandelter welt- 
licher Vorgang, eine Minnedarstellung aus dem ehe- 
maligen Zisterzienserkloster zu Langheim und eine 
betende Nonne, von Johannes Maria empfohlen 
(um 1440.) 

Der bayerischen Schule entstammt: 

3. Der Pähler Altar (aus der abgebrochenen Schloss- 
kapelle zu Pähl bei Weilheim), ein noch viel zu 
wenig gewürdigtes Stück, das in der deutschen Schule 
von der Wende des 14. zum 15. Jahrh. mit in aller- 
erster Reihe steht und jedem Vergleich mit den 
Werken der kölnischen Schule standhält. Die Zart- 
heit in der ganzen Auffassung in Verbindung mit 
dem Schmelz der Farbe lässt den Pähler Altar 
als eines der köstlichsten Werke der bayerischen 
Malerei erscheinen. 

4. Der um 1430 entstandene Altar aus Fürstätt bei 
Rosenheim (Mittelbild Kreuzigung, auf den Flügeln 
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Martyrium der hl. Ursula und Heilige) ist hingegen 
eine mehr handwerksmässige Arbeit der bayerischen 
Schule. 

5. u. 6. Grosszügige, wuchtige Werke der Münchner 
Schule vom Schluss des 14. Jahrh. sind die beiden 
grossen Tafeln aus der hiesigen Augustinerkirche 
mit Christus am Kreuz und der Auferweckung der 
Drusiana durch Johannes Ev. 

7. u. 8. Zwei kleine Tafeln mit einer Anbetung der 
hl. Könige in reich entwickelter Landschaft (um 1 440) 
entstammen der Bodenseeschule. 

Die verschiedenen Gemälde (und auch Skulpturen) dieses 
Saales atmen einen Geist, wie ihn Schnaase in folgenden tref- 
fenden Worten an gotischen Werken des 14. und der Frühzeit 
des 15. Jahrhunderts charakterisiert: „Die Ähnlichkeit der Ge- 
stalten unter einander, das reine Oval der Gesichter, die Zart- 
heit ihrer Teile, die ungewöhnliche Schlankheit der Körper, das 
weiche Biegen und Neigen, alles dies dient dazu, uns in eine 
ideale Welt zu versetzen, wo die Schwere des Materiellen nicht 
so drückt wie auf der Erde, und die trennende Eigenartigkeit 
geringer, die Empfindung wärmer, liebevoller, hingebender ist. 
Diese Stimmung teilt sich dem Beschauer mit und macht ihn 
empfänglich für die feineren Andeutungen des Künstlers, durch 
welche er in seinen einzelnen Gestalten (trotz allgemeiner Fa- 
milienähnlichkeit und immer wiederkehrender Typen) die ver- 
schiedenen Steigerungen und Nuancen verwandter Gefühle, re- 
ligiöse Sehnsucht, Innigkeit, Andacht, Zärtlichkeit, anmutige 
Naivetät oder ritterliche Eleganz und Kühnheit auszudrücken 
sucht.“ „Der Körper hat keine selbständige Bedeutung, das 
Knochengerüst verschwindet, die Seele schaut nicht bloss von 
einzelnen Stellen aus ihrer körperlichen Hülle heraus, sondern 
durchleuchtet sie ganz.“ „Seelenreinheit und Milde, inbrünstige 
Andacht und Liebeswärme, Demut und Unschuld sind nicht 
leicht eindringlicher und liebenswerter dargestellt worden.“ 
(Schnaase, Gesch. d. bild. Künste im Mittelalter, IV [1874], 348 f.). 
Das Entrücken der Figuren in eine ideale, verklärte Welt wird 
noch gesteigert durch den Goldgrund der Tafeln. 
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Bezeichnend für die Gotik sind die satten, leuchtenden 
Farben, die kräftigen Lokaltöne. Sie erhalten sich bis in das 
16. Jahrhundert. Zum Teil hängt diese leuchtende Farben- 
gebung mit der durch die Glasgemälde gedämpften Beleuchtung 
der Innenräume zusammen: bei gedämpfter Beleuchtung müssen 
die Farben kräftig sein, wenn sie wirken sollen. Umgekehrt 
bedingen in der Spätrenaissance und im Barock der Einfall des 
vollen ungetrübten Tageslichts und das harmonisch ins Bräun- 
liche gestimmte Kolorit der Gemälde sich gegenseitig. So ist 
der Farbensinn im Mittelalter und in der Renaissance völlig ver- 
schieden. 

Bis ins 14. Jahrhundert herrscht in der Tafelmalerei aus- 
schliesslich Temperatechnik. Temperafarben sind in Wasser misch- 
bare Farben, bei denen als Bindemittel rasch trockende Flüssig- 
keiten (Eidotter und harzige Stoffe, in Italien statt der letzteren 
Feigensaft) verwendet wurden. Im 15. Jahrhundert kam die Öl- 
malerei auf; der Vorzug derselben besteht darin, dass man mit Hilfe 
des langsam trockenden Öls nun nass in nass malen konnte, da- 
durch eine grössere Stufenfolge der Töne gewann und so eine 
reiche Abwechslung der Farben und eine weit bessere malerische 
Wirkung erzielte. Im 15. Jahrhundert wurde gewöhnlich in Tem- 
pera untermalt und in öl fertig gemalt. 

Die plastischen Bildwerke des Saales repräsentieren 
die Stilwandlung vom Ende des 14. Jahrhunderts bis 
zur Mitte des 15. Jahrhunderts. Noch dem Ende des 
Jahrhunderts gehören an: 

9. u. 10. Zwei Heiligenfiguren, hervorragende Schnitz- 
werke des württembergischen Schwabens und 

11. Maria mit dem Kinde, eine vor allem wegen der 
zarten Fassung der Gesichter anziehende Holzstatue, 
wohl französischer oder rheinischer Herkunft. 

12. Der Frühzeit des 15.Jahrh. entstammen die Figuren 
Christi, Mariä und der zwölf Apostel aus Mölln bei 
Lübeck. 

13. Thronende Maria mit dem Kinde, bemalte Holz- 
skulptur aus dem ehemaligen Benediktinerkloster 
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Seeon in der Nähe des Chiemsees. Hervorragendes 
Werk um 1433. 

Die Seeoner Madonna zeigt wie die anderen Skulpturen 
und Gemälde der ersten Hälfte des 15. Jahrhunderts die 
gerade für dieses halbe Jahrhundert charakteristische Fülle 
und Weite des Gewandes (gegenüber der enger anliegenden 
Gewandung an Werken des 14. Jahrh.) und die für die 
gleiche Zeit bezeichnende stark wellenförmige Linie der 
senkrechten Gewandsäume. (Noch ausgeprägter ist diese 
Wellenlinie am Fürstätter Altar Nr. 4.) 

Solche und ähnliche Marienfiguren sind eine treffliche 
Illustration zu der im Mittelalteraufkommenden Bezeichnung 
„Unsere liebe Frau“. Angesichts der Seeoner Madonna 
werden die schönen Worte lebendig, mit welchen Frz. v. 
Reber die Auffassung der Heiligen in der gotischen Plastik 
schildert: „Die abweisende, strenge Würde der romanischen 
Periode geht in holde Anmut, die seelenlose Unnahbarkeit 
in empfindungsvolle Züge über.“ „Maria und die Heiligen 
erscheinen nicht mehr in der starren Abgeschlossenheit 
der früheren Zeit, sondern als die Patrone und Fürbitter 
der hilfsbedürftigen Menschheit, welche dem Nahenden 
huldvoll und hilfebereit entgegenkommen. Die Beziehung 
zum Menschen ist allerwärts betont und statt der unnah- 
baren Würde spricht aus jedem Gesicht liebreiche Teil- 
nahme.“ (Frz. v. Reber, Kunstgesch. d. Mittelalters, Leipzig 
[1886], 532 f.) 

14. Sitzbild eines Apostels. (Um 1440.) 

15. Vesperbild (Pietä) aus sog. Steinguss (Kunststein) 
aus der ehemaligen Klosterkirche in Seeon. Gegen 
1450. Die Verwendung des Kunststeins scheint eine 
Eigentümlichkeit des südöstlichen Bayerns und des 
Salzburger Landes gewesen zu sein. Die Tradition 
schreibt fälschlich mehrere dieser Bilder dem Salz- 
burger Erzbischof Thiemo (1090 — 1101) zu. 

16. St. Koloman, Sitzbild aus Kalkstein. Oberbayerisch. 
Um 1450. 
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17. St. Georg, vorzügliche Holzskulptur, vermutlich aus 
Nürnberg. Um 1430. 

18. Grabstein des Abtes Wilhelm I. von Thannhausen 
(1412 — 1452) aus dem ehemaligen Prämonstratenser- 
Kloster Ursberg in Schwaben, vermutlich aber Salz- 
burger Arbeit, zu Lebzeiten des Abtes gefertigt. 
Ganz hervorragendes Werk. 

Von kleineren Schnitzwerken sind noch be- 
achtenswert die kostümlich interessanten Reliquien- 
büsten und das Messpult des Grafen Etzel von 
Ortenburg bei dem Bamberger Altar. 

An letzterem ein Antependium (Altarbehang) mit 
Darstellung eines Hostienwunders — Engel sammeln 
zu Boden gefallene Hostien. Aus Regensburg. 

In zwei Vitrinen gegenüber dem Fenster: 

19. Hausaltar, rheinisch, mit Verkündigung Mariä, zier- 
liche Holzschnitzerei in reichem Baldachin, Flügel 
bemalt, Anfang des 15. Jahrh. Die Bekrönung 
ahmt gotische Steinarchitektur nach. In den Fenstern 
Masswerk. Seitlich Strebebogen und Fialen. Am 
Grat der Türme Krabben, auf den Spitzen der 
Türme Kreuzblumen. Daneben kleine bemalte 
Wiege, worin die Nonnen in der Weihnachtszeit 
das Christkind unter Gesang wiegten. Kästchen, 
mit Drölerien (drollige Gestalten, Mischwesen) in 
Teigmasse, auf farbiges Glas aufgelegt. 

20. Vitrine mit vielen, meist liturgischen Gegenständen 
aus Metall: Statuetten, Leuchter, Gefässe, Reli- 
quiarien, Kusstafeln etc. — Zu oberst drei in 
Kupfer getriebene Figuren (die des hl. Johannes und 
Christi nebst der hl. Magdalena sind Wieder- 
holungen von Holzstatuetten in der Liebfrauenkirche 
zu Oberwesel, 1331); kupferner, vergoldeter Dach- 
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ziegel von einem Turme von St. Lorenz in 
Nürnberg; Ausgussgefässe, sog. Aquamanilien in 
phantastischen Tiergestalten für gottesdienstlichen 
Gebrauch bestimmt. Evangelistensymbole; Pec- 
toralia (Brustkreuze); Beschläge von Kruzifixen, 
Büchern etc. 

Besondere Beachtung verdient ein kleines in 
Kupfer gearbeitetes Reliquiar in Kästchenform mit 
drei Scheiben in Grubenschmelz (Technik siehe 
bei Saal 4): Erzengel Michael, Kreuzigung Christi 
und Krönung Mariä. Wichtig als Werk eines Wiener 
Goldschmiedes, der zwischen 1322 und 1329 den 
berühmten Altar des Nikolaus von Verdun in der 
Stiftskirche von Klosterneuburg ergänzte. (0. v. 
Falke in der Zeitschrift f. Christi. Kunst 1906 S. 333 
und in Lehnert, Gesch. d. Kunstgewerbes, I, 
318.) 

Ferner technisch und gegenständlich beachtens- 
wert eine kleine runde Emailplatte in Silberschmelz 
aus der zweiten Hälfte des 14. Jahrh. Sie ist her- 
gestellt in sog. Tiefschnittschmelz. 

Der Tiefschnittschmelz wurde nur auf Silber gearbeitet 
wegen der diesem Metall eigenen Leuchtkraft (Silber- 
schmelz). In die Platte wird die gewünschte Zeichnung 
derart eingraviert, dass der Grund in mässiger Tiefe liegt 
und die Zeichnung sich in ganz flachem Relief erhebt. 
Wird nun die Platte mit durchsichtigem (transluzidem) 
farbigem Email (Glasfluss) gefüllt und überfangen, so er- 
scheinen die tiefen Stellen — hauptsächlich der Grund 
— dunkelfarbig aber leuchtend, die hohen Steilen fast 
silberrein. Die Technik war im 14. Jahrhundert sehr 
beliebt, sie überstrahlte mit ihren gleich Edelsteinen fun- 
kelnden Farben den Kupferschmelz. Geübt wurde sie 
vor allem in Italien, aber auch in Deutschland, Frankreich, 
Spanien. 
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Die Darstellung unserer Platte behandelt die im 
Mittelalter häufig benützte, symbolisch verwertete Einhorn- 
legende. Das Einhorn galt nach einer phantastischen 
Naturbeschreibung (Physiologus) als ein wildes unbezähm- 
bares Tier, das kein Jäger erlegen könne, das sich aber 
willig im Schosse einer Jungfrau berge. Man verglich ihm 
Christus, der zornig und wild war gegen die böse Mensch- 
heit und in den Schoss der Jungfrau Maria niederstieg 
auf Veranlassung seines Vaters, des „Himmelsjägers“, 
hier auf dem Baume dargestellt. Die Jungfrau hebt eine 
Schale empor, in der wir uns das Blut Christi zu denken 
haben. Maria, die Jungfrau und Gottesmutter, und die 
Kirche sind Wechselbegriffe. Die Darstellung ist also ein 
Symbol der Menschwerdung und des Opfertodes Christi 
und weist zugleich darauf hin, dass die Kirche die Be- 
wahrerin der Heilsmittel ist. Ähnliche Darstellungen der 
„himmlischen Jagd“ erweitert zum „Hortus conclusus“ 
in Saal 13. 

21. Seidenstickerei auf doppelter Unterlage von Leinwand 
und Seide mit einer Minnedarstellung; gegen 1400. 

22. Büstenreliquiar aus Kupfer und vergoldet, aus 
Kloster Niederviehbach a. d. Isar, 1345 von der 
ersten Priorin Kunigunde von Eglofsheim gestiftet. 

23. Der grosse Glasschrank mit Aufsatz rechts von der 
Ausgangstüre enthält: 

a) die Elfenbeinwerke dieser Periode: Buchdeckel ;Haus- 
altärchen; Reliquiarien; Krümmungen von Bischofs- 
stäben, auf das Reichste geschnitzt; Spiegel, Spiel- 
brette, Kästchen mit Einlegearbeit (Marketerie); 
Statuetten, darunter eine allegorische kleine Figur 
der Vergänglichkeit. 

b) Abzeichen des 1414 durch Kaiser Sigismund ge- 
stifteten Drachenordens. 

c) Mittelalterliche Kämme von Bein und Buxbaum- 
holz, reich geschnitzt. 
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d) verschiedene Werke hauptsächlich aus Alabaster 
(im Aufsatz). 

Im Fenster Glasgemälde aus Kloster Seligenthal 
bei Landshut (auf einer der Tafeln Herzogin Elisabeth 
von Bayern, welche 1314 dortselbst als Nonne starb), 
Heiligenfiguren unter Baldachinen, 1. Hälfte des 
14. Jahrh. In Ornamentstreifen, zur Kreuzigung in 
Saal 7 gehörig, zwei Paare von Aposteln in Medail- 
lons. Eine kleinere Tafel mit dem hl. Markus be- 
findet sich über der Ausgangstüre zum mittelalter- 
lichen Hof. 


Saal 9. 

Augsburger Weberhaus-Saal. 

Es ist ein Charakteristikum der gotischen Periode, dass 
die Kunst nicht mehr wie früher fast ausschliesslich im Dienste 
der Kirche und etwa noch der Vornehmen tätig ist, sondern 
daneben auch mannigfache Bedürfnisse des bürgerlichen Hauses 
zu befriedigen hat. Die Ansprüche an eine künstlerische Form 
des Hausgerätes, der Möbel steigen. Allerdings zählen die 
Möbel, die sich in unsern Museen aus dieser Zeit erhalten 
haben, meistens zu den reicheren und reichsten ihrer Art und 
stellen als solche daher weniger die Durchschnittseinrichtung 
dar als vielmehr Prunkstücke aus Schlössern und vornehmen 
Häusern. Der deutsche Süden verwendet gewöhnlich Nadel- 
hölzer und als Ornament mit Vorliebe Flachschnitzerei mit aus- 
gestochenem Grund, der deutsche Norden gewöhnlich Eichen- 
holz. Das bevorzugteste Kastenmöbel des Hauses war die 
Truhe, die heute noch stellenweise bei den Bauern zum Auf- 
heben der Kleider dient. Schränke waren ursprünglich wohl 
nur für kirchlichen Gebrauch verfertigt worden. Im Hause treten 
sie kaum vor dem 15. Jahrhundert auf, und auch da nur selten. 
Bis zum 15. Jahrhundert waren die Möbel mehr Zimmer- 
mannsarbeit als Schreinerarbeit. Im 15. Jahrhundert werden 
sie reicher, die gestemmte Arbeit mit Rahmenwerk und Fül- 
lungen kommt auf. Vielfach bilden die gotischen Möbel eine 
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Ergänzung zu der Vertäfelung der Stube oder des Vorplatzes, 
sie sind für einen bestimmten Platz der Stube gemacht, ja die 
Bettstatt wächst sich zu einem förmlichen selbständigen Ge- 
häuse, zu einem Stübchen in der Stube aus.“^ Holzschnitte,' .Stiche 
und Gemälde jener Zeit (z. B. mit der Darstellung der Ver- 
kündigung Mariä) geben ein Bild des Wohnens. 

Gewölbte, bemalte Holzdecke und Wandbekleidung, 
nebst Türe, aus der ehemaligen Amtsstube des Weber- 
hauses in Augsburg. Gemalt laut Inschrift an der 
Türe von Peter Kaltnhoff 1457; erneuert von Jörg Breu 
1538 und Johann Hertzog 1600. Auf der Decke in 
kleinen Bildern biblische Szenen nebst Legende; auf den 
Wandbekleidungen Bildnisse Kaiser Friedrichs III., der 
Kurfürsten und von Königen und Helden der Vorzeit. 
Von der Decke hängt ein Lüsterweibchen (Beleuchtungs- 
körper) herab. 

1. Aus dem genannten Weberhause stammt fernerein 
Leinwandstück, welches Marx Fugger 1461 anfertigte. 

Von Einrichtungsgegenständen nennen wir: 

2. Reichgeschnitzter Sakristeischrank aus Tölz. Um 
1500. Rechts des Eingangs. 

3. Schrank mit reichem Beschläge und Kerbschnitze- 
reien aus Mittelfranken. (Darüber Votivbild der 
Grafen von Kirchberg.) 

4. Truhe mit Flachschnitzereien. Um 1500. 

5. Truhe (Teil eines Schrankes), mit Intarsien, wohl 
südtirolischen Ursprungs. 15. Jahrh. 

6. Zunfttruhe (vermutlich der Isarflösser); oberbayerisch. 
Um 1500. 

Von den trefflichen Holzskulpturen erwähnen 

wir: 

7. St. Laurentius, bemalte Figur; oberschwäbisch. Um 
1500. 
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8. Gott Vater mit dem Leichnam Christi. Vorzüg- 
liche fränkische Arbeit vom Anfang des 16. Jahrh. 

9. Maria mit dem Jesuskind, oberbayerisch oder tirolisch. 
Um 1500; daneben zwei musizierende Engel, frän- 
kische Arbeit des frühen 16. Jahrh. 

10. Hl. Sebastian und hl. Leonhard, letzterer aus 
Heldenstein bei Mühldorf, dem Beginne des 16. Jahrh. 
angehörig. 

11. u. 12. In den Glasschränken am Fenster Figuren 
und Reliefs, bemalt und unbemalt, aus Alabaster, 
aus dem Laufe des 15. und Beginne des 16. Jahrh., 
einst zumeist der Hausandacht dienend. 

Glasgemälde der Münchener Bäckerzunft von 1472. 

Saal 10. 

Passauer Saal. 

Gotisches Zimmer mit reichgeschnitzter Holzdecke 
aus dem bischöflichen Schlosse Oberhaus in Passau 
aus der Zeit um 1490. In dem mittleren Feld ein Relief, 
die Verkündigung Mariä, in der umgebenden doppelten 
Reihe der quadratischen Felder durchbrochenes Ranken- 
und Masswerk, in den Eckfeldern vier Prophetenbilder. 
Die Türumrahmung der Ausgangsseite gleichfalls aus 
Schloss Oberhaus, die Holzfiguren jedoch nicht zuge- 
hörig. — Von der Decke hängt ein Lüsterweibchen mit 
Geweih herab. 

1 . Im Hintergründe des Raumes eine grosse geschnitzte 
Himmelbettlade von 1470; zwei prächtige grosse 
Schränke, zum Teil mit Flachschnitzereien, und 
einige kleinere Möbel zieren das Zimmer. 

2. Links des Eingangs eine Hautelisse, um 1500: Der 
hl. Lorenz mit dem vor ihm knienden Stifter, 
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dem Laurentius Tücher, Propst von St. Lorenz in 
Nürnberg. 

Von Skulpturen nennen wir: 

3. Sitzende hl. Katharina aus Lindenholz, um 1520 
(auf dem Schränkchen rechts des Eingangs). 

4. Verkündigung Mariä, zwei Alabasterfiguren mit 
Spuren von Bemalung, aus dem Jahre 1484, aus 
Würzburg, mit ornamentiertem Sockel auf einem 
gotischen Tische. 

5. Sogen. Erbärmdebild, Tongruppe, um 1500. 

Von Gemälden seien erwähnt: 

Rechts und links der Ausgangstüre, welche aus 
dem Rittersaale des Schlosses Oberhaus stammt: 

6. u. 7. St. Laurentius und St. Stephanus, Holztafel- 
gemälde in der Art des Hans von Kulmbach unter 
dem Einfluss Albrecht Dürers. 

In der Fensternische gute Familienbildnisse, ein 
Münzmeister und seine Frau von 1501, fränkische Schule, 
und das Doppelbildnis eines Ehepaares von 1479 (schwä- 
bisch), ferner ein Triptychon mit Szenen aus dem Marien- 
leben, sowie ein solches mit vielen Fächern für Reliquien. 

An der Südwand neben einer mit Flachornamenten 
geschmückten Seitentüre die Bildnisse der Erbauer der 
Münchener Frauenkirche : des Zimmermeisters Heimeran 
und des Baumeisters Jörg Ganghofer von Haslbach, 
späte Kopien der Bilder in der Münchener Frauenkirche ; 
neben der grossen Bettlade eine Anzahl früher, kolo- 
rierter Holzschnitte aus dem „Schatzbehalter“, 1491 ge- 
druckt von Anton Koburger. Der „Schatzbehalter“ oder 
„Schrein der wahren Reichtümer des Heils und ewiger 
Seligkeit“, zu dem Michael Wolgemut, der Lehrer 
Dürers, wohl alle Zeichnungen lieferte, war für seine 
Zeit eine der hervorragendsten Leistungen der Buchkunst 
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und besonders der Buchillustration, im Sinne unserer 
Zeit ein „Prachtwerk“. 

Im Fenster drei Glasgemälde: St. Stephanus in 
Grisaille mit Spuren von Silbergelb und zwei runde 
Scheiben, von Hieronymus Wenig, 1507, und P. Salben - 
kircher, 1498 gestiftet. 


Saal 11. 

Gewölbe, bemalte Holzbalkendecke in drei Segment- 
bogen: Das mittlere Segment mit dem darunter befind- 
lichen Wandgemälde auf Holz, das Urteil des Salomon, 
stammt aus dem bischöflichen Schlosse zu Füssen, die 
beiden seitlichen Segmente aus dem 1385 erbauten alten 
Rathaus zu Augsburg. Von der Decke hängt ein Geweih- 
lüster mit Maria herab. 15. Jahrh. 

Von Einrichtungsgegenständen nennen wir: 
1. — 6. Zwei geschnitzte Himmelbettladen, davon eine 
mit Wappen bemalt; einen mit Flachornamenten 
reich verzierten Schrank; eine (wohl französische) 
Truhe kirchlicher Bestimmung und zwei nieder- 
rheinische Stollenschränkchen. 

In der Mitte des Saales ein gotischer Tisch 
(um 1500), darauf das Modell einer Ritterburg mit 
dem Nürnberger Wappen und den Wappen der 
Nürnberger Geschlechter von Harsdorff und Reichl; 
es war ehedem in einem Kronleuchter angebracht. 
Um 1540. 

Von Werken der Plastik heben wir hervor: 
7. Vier Passionsszenen, Holzreliefs (mit teilweise neuer 
Vergoldung und Fassung), wohl schwäbisch, um 
1500. 
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Dieser Saal besitzt hervorragende Holztafel- 
gemälde, darunter: 

8. u. 9. Die Krönung Mariä und die hl. Cyprian 
und Justina, schwäbische Arbeiten um 1510 in der 
Richtung Zeitbloms. Verkündigung Mariä, fränkisch, 
Schule des Pleydenwurff. 

Rechts neben der mit Wappen gezierten Bettlade: 
10. Zwei hervorragende Bilder des Nördlinger Malers 
Friedrich Herlin: Maria mit dem Kinde und Be- 
schneidung Christi, das früheste Werk des Meisters. 
Sie stammen von einem 1459 gemalten Altar, von 
dem sich noch zwei weitere Bilder, die diese Jahres- 
zahl tragen, in der Stadtgalerie zu Nördlingen be- 
finden. Im Fenster Rundscheiben-Glasgemälde mit 
religiösem Inhalt, 15. Jahrh., nur mit Schwarzlot 
und Silbergelb gemalt. 

An der Nordwand eine, nicht zum allgemeinen Ge- 
brauch bestimmte Türe mit rot gestrichenem Beschläg 
aus Tirol. 

Über der aus Schloss Peiersberg stammenden Aus- 
gangstüre ein grosser Konvexspiegel. 


Saal 12- 

Altöttinger Saal. 

Gewölbte Balkendecke, von welcher ein sog. 
Marienleuchter aus Messing herabhängt (Nachbildung 
des im Rathaus zu Regensburg befindlichen). An der 
Nordwand zweiläufige, eichene, mit Figuren geschmückte 
Stiege nebst Empore, aus Teilen eines alten Chorge- 
stühls zusammengesetzt. Dieses Chorgestühl, gefertigt 
1508 von Bildschnitzer Matthäus Kreniss für die Stifts- 
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kirche von Altötting, wurde 1798 von dort entfernt und 
in einem Hause als Stiegenbrüstung eingebaut. 

In der Mitte der Stiege Baldachinaltar mit der lebens- 
grossen bemalten Holzfigur der Maria, aus Weissenburg 
a. S., um 1500. 

Von Einrichtungsgegenständen heben wir hervor: 

1. Zierlicher Schrank mit Eschenmaser und durch- 
brochenem Masswerk. Frühzeit des 16. Jahrh. 

2. Truhe mit Flachornament. Spätes 15. Jahrh. 

3. Französische Truhe mit Lilienmotiv. 

4. 5. u. 6. In den Glasschränken viele gotische Holz- 
kästchen und einige Gefässe, in zierlicher Weise 
hergestellt, manche in Kerbschnättechnik, einige 
mit gepressten Papierauflagen, auch mit Metall- 
ornamenten, mit und ohne Bemalung. Derartige 
Kästchen wurden vielfach zu Geschenken benützt, 
dienten aber auch, wie die zum Teil darauf ange- 
brachten symbolischen Darstellungen erkennen 
lassen, zu kirchlichen Zwecken, wie Aufbewahrung 
von Gefässen etc. Wohl meist französischer, rhei- 
nischer und italienischer Herkunft. 

Die Bänke in der Fensternische sind aus Teilen 
eines alten Chorgestühles zusammengesetzt. 

Unter den plastischen Arbeiten besonders 
beachtenswert: In der Fensternische: 

7. Das Originalmodell des Grabmals von Herzog 
Ludwig dem Gebarteten (f 1447) in Solnhofener 
Stein, welches für die Frauenkirche in Ingolstadt 
bestimmt war, aber nicht zur Ausführung gelangte. 
Um 1430. 

8. Rechts des Eingangs: Maria im Ährenkleide, be- 
malte Holzstatue, um 1500, aus Nürnberg; daneben 
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Passahmahl und Abraham und Melchisedek von 
Bartholomäus Zeitblom, gegen 1490. 

9. Über der Ausgangstüre: Relief der Geburt Christi 
in der Art M. Pachers. 

Von Malereien nennen wir: 

1 0. Über der Eingangstür gutes Porträt einer Bürgersfrau 
(schwäbisch, vom Ende des 15. Jahrh.). 

11. Darüber eine Madonna im Ährenkleid aus Piding 
bei Reichenhall, Salzburger Schule, um 1470 — 80; 
beim Fenster rechts oben: 

12. Beweinung Christi mit Stiftern, Geschenk des Herrn 
Martin Leichtle in Kempten. Schwäbische Arbeit 
aus der Frühzeit des 16. Jahrh. in der Richtung 
des Martin Schaffner von Ulm. 

1 3. Darunter die Anbetung der hl. drei Könige, ein farben- 
prächtiges, zierliches Stück der fränkischen Schule 
vom Ausgang des 15. Jahrh. 

14. Oberhalb der Empore zwei von dem Ehepaar Ram- 
sauer, einer Münchner Patrizierfamilie, 1518 ge- 
stiftete Passionsszenen. 

15. Geburt Christi, niederbayerisch um 1480 aus der 
Johanniskirche in Freising (Geschenk des Herrn 
Martin Leichtle in Kempten). Darüber eine zweite 
Darstellung der Geburt Christi, bayerische Schule, 
um 1480. 

16. In der Fensternische, von deren Decke ein Lüster- 
weibchen herabhängt: Gemälde mit der Legende 
von St. Heinrich und Kunigunde, wahrscheinlich 
eine Stiftung Herzog Albrecht IV. von München, 
der auf der Sterbeszene als Beter dargestellt ist. 
Augsburger Schule kurz nach 1500. 

6 * 
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Saal 13. 

Nürnberger Saal. 

Die geschnitzte Balkendecke stammt aus einem 
Saale des ehemaligen Deutsch-Herrenhauses in Nürn- 
berg aus dem Ende des 15. oder Anfang des 16. Jahrh. 

An der Hauptwand des Saales ein durch Zeichnung, 
Farbe und Technik gleich hervorragender, kostbarer 
Bildteppich mit der Darstellung der Geburt Christi und 
der Anbetung der Könige aus dem Nassauer Hause zu 
Nürnberg. Flandrische Arbeit des frühen 16. Jahrh. 
Vgl. über die Technik Einleitung zu der Textilsammlung. 
Die Einrichtung des Saales bilden 
1. 2. 3. 4. 5. Truhen des 15. Jahrh. 

6. Schrank mit Flachschnitzereien aus Kaufbeuren 
und 

7. Sakristeischrank, mit biblischen Szenen bemalt, 
ebenfalls aus Kaufbeuren. Um 1460. 

Auf Truhe 3 Holzmodelle gotischer Gewölbe. 

Von plastischen Werken heben wir hervor: unter- 
halb des grossen Wandteppichs 

8. 9. 10. 11. Vier Reliefs, von Altarflügeln herrührend, 
mit der Verkündigung Mariä, Anbetung des Kindes, 
Anbetung der Könige und Darstellung Jesu im 
Tempel. Fränkische Arbeiten, unter Benützung 
von Stichen Martin Schongauers gefertigt. Um 
1480 — 1500. Vgl. hiezu die ähnlichen Reliefs des 
nächsten Raumes. 

12. Statue des hl. Georg. 

13. Statue des hl. Mauritius. 

14. Statue des hl. Martinus. Gute bayerische Arbeiten 
vom Ende des 15. Jahrh., besonders charakteristisch 
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für das dieser Zeit eigene Streben nach lebensvoller, 
aber gezierter Bewegung. 

Angesichts solcher und zahlreicher ähnlicher Werke 
der Plastik wie der Malerei in diesen Sälen aus der Zeit 
von etwa 1460—1500 wird das Wesen der Kunstauffassung 
der Spätgotik verständlich. Gegenüber dem Stil von etwa 
1400—1460 erscheinen drei Momente als neu: einerseits 
entschiedenes Streben nach NaturstüdTum, ^besonders in den 
Köjfen, anderseits~'eih(T Steigerung der Gefühlskunst in 
der Richtung des Gezier ten, endlich eine Häufung stark 
knittrigen kleinen Faltenwerks an Stelle der grosszügigen 
Falten mit den wellenförmig bewegten senkrechten Säumen. 
»Das Zeitalter Ist stolz auf seinen Naturalismus. Der 
Künstler sucht den verblüffenden Charakterkopf.“ Aus 
den Köpfen spricht ein ausserordentlich scharfer Blick 
für das Individuelle, eine geradezu ergreifende Wahrheit. 
Im übrigen aber „leidet die Naturanschauung unter einem 
eigentümlich verzwickten Schönheitsideal, und das Gefühl 
für das, was im Menschenleben wahr und tief und gross 
ist, kommt in einen verhängnisvollen Konflikt mit einer 
gewissen Vorstellung von Zierlichkeit und Feinheit, in 
der alle höhere Idealität aufgeht .... Das Zierliche 
droht unter diesem Manierismus jeden Augenblick ins 
Gezierte überzugehen. Ein bedächtig-wählerisches Hoch- 
heben des Rockes, ein elegantes Setzen der Füsse, wie 
im Tanzschritt und ein manchmal fast kokett anmu- 
tendes Fassen der Attribute (welche die Heiligen kenn- 
zeichnen), das sind die Bewegungsmotive . . . Spätgotische 
Schönheit ist undenkbar ohne feine Hände, ohne lange 
Greif- und Tastorgane. Lang und schmal und eigentümlich 
zugespitzt sind die Füsse und bei schönem Schreiten muss 
der eine quer vor dem andern zu stehen kommen . . . . 
Das Eigentümliche verschärft sich durch das beidseitige 
Biegen der Knie, was den Gang wippend, tippend er- 
scheinen lässt und den Eindruck körperlicher Schwere fast 
aufhebt. Auf das gleiche Ziel hin geht die Bildung des Leibes 
und die Magerkeit seiner Glieder. In den spitzen Schuhen, 
der engen Taille, den kurzen, knapp anschliessenden Är- 
meln, den nahtlosen Achseln ist der gleiche Formwille 
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wirksam gewesen. Aber dazu tritt dann der Reichtum 
der überschüssigen, hängenden, flatternden, am Boden 
sich stauenden Stoffmassen mit ihren knittrigen, viel- 
äugigen Faltenbäufungen. Nach ihrer Motivierung darf 
man nicht fragen, denn es handelt sich dabei nicht um 
Nachbildung bestimmter Stoffe, sondern um ein Laufen- 
lassen ornamentaler Launen. Und man muss sie ernst 
nehmen diese Launen: in der Draperie steckt ein Teil der 
Idealität der Figur. Wie die alte Gotik mit ihren Gewand- 
linien eine besondere Stimmung erwecken wollte, so will 
es die letzte Gotik. Ihr Geschmack ist ein ausgesprochen 
malerischer.“ (H. Wölfflin, Die Kunst Albrecht Dürers, 
München 1905, S. 17 ff.) 

Auf der Truhe 4 

15. Anmutig bewegte Statuette der hl. Magdalena, welche 
Engelchen zum Himmel tragen. Um 1500 — 1510. 
Seitlich Büstenreliquiarien. 

Besonders reich ist dieser Saal an Gemälden. 
Die bayerische Schule ist vertreten durch 

16. eine farbenreiche Kreuzigung Christi von 1494, 
aus Kloster Baumburg. 

17. Hl. Dorothea und Margaretha 

18. Hl. Katharina und Barbara, um 1490 

Der frühen schwäbischen Schule im Charakter 
des Hauptmeisters der frühen Ulmer Schule, Hans 
Multscher, um 1460, entstammen die Bilder (ehe- 
mals Altarflügel) aus Kloster Ottobeuren. 

19. St. Wilhelm und Katharina, abgesägt vom Engel der 
Verkündigung. 

20. St. Georg und Elisabeth, abgesägt von Mariä der 
Verkündigung. 

Eine bedeutend spätere Stufe der Ulmer Schule 
zeigt Bild 


i aus der Stadt- 
pfarrkirche zu 
Wasserbg. a.I. 
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21. Abschied Jesu von Maria, von Martin Schaffner 
(tätig in Ulm um 1490 — 1541), aus der frühen Zeit 
des Ulmer Meisters (Geschenk der Herren Gebrüder 
Leichtle in Kempten). Gleichfalls schwäbisch (um 
1460), künstlerisch wenig bedeutend, aber von 
ikonographischem Interesse ist ein Bild mit dem 

2 1 . Hortus conclusus, einer symbolischen Darstellung der 
unbefleckten Empfängnis. Die neben dem Gobelin 
und an der Fensterwand hängenden Bilder mit 

22. Passionsszenen und Szenen aus dem Leben des 
hl. Kilian (um 1 480) sind Werke der N ürnbergerund der 
unterfränkischen Schule. In der Vitrine beachte man 

23. die sehr fein, miniaturartig ausgeführten Bildchen 
Abschied Jesu von Maria und Maria mit dem Jesus- 
kind, niederländische Werke aus der Schule des 
Gerard David vom Ende des 15. Jahrh. 

Das 15. Jahrhundert ist eines der wichtigsten für die Ent- 
wicklung der Malerei. Bis dahin herrscht in der Malerei ein 
rein dekorativer Flächencharakter, eine teppichartige Wirkung; 
von der Modellierung wird mehr oder minder abgesehen. Der 
erwachende Blick für die Wirklichkeit bringt im 15. Jahrhundert 
den Obergang zur plastischen Herausarbeitung der Figuren, 
bringt die Darstellung des vertieften Raumes. Ferner die Ent- 
deckung der Landschaft, überhaupt die überzeugende realistische 
Auffassung der in Landschaft und Raum handelnden Menschen. 
In der ersten Entdeckungsfreude können die Künstler in der 
behaglichen und breiten Schilderung der äusseren Natur und 
der verschiedenen Handlungen des Menschen sich gar nicht 
genug tun. Es ist die grosse Errungenschaft des 16. Jahrhunderts 
(vor allem der italienischen Hochrenaissance), das Beiwerk 
zurückzudrängen und die ganze Kraft auf die Wiedergabe des 
Wesentlichen zu beschränken. So kommt durch bewussten 
Verzicht auf das Nebensächliche und Kleinliche wieder der 
grosse, monumentale Zug in die Malerei, wie er ähnlich in der 
Frühzeit gewesen war, in der Frühzeit, welche aus Mangel an 
Können nur die Hauptsache gab. 
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Saal 14. 

) 

In diesem Durchgangsraum mit provisorischer 
Balkendecke, welcher zur kirchlichen Halle führt, fallen 
zunächst die in die Wand eingelassenen 

1. Wandmalereien auf, welche sich früher im sog. 
alten Hofe, der ältesten Residenz dahier, in der 
Vorhalle des zweiten Stocks befanden. Sie stellen 
14 Ahnenbilder dar, aus einer Serie, welche im 
Aufträge des Herzogs Sigismund um 1470 her- 
gestellt wurde. 

An Architekturteilen enthält dieser Raum 

2. u. 2 a. Zwei grosse Säulen aus Eichenholz, mit treff- 
lich geschnitzten Kapitellen aus dem ehemaligen 
Refektorium des Klarissenklosters St. Jakob am 
Anger in München, 15. Jahrh. 

3. Geschnitzter Deckenbalken mit Ornament in Form 
verschlungener Taue aus Thumberg bei Traunstein. 
16. Jahrh. 

4. Hölzerne Säule aus dem grossen Saale des ehe- 
maligen bischöflich Freisingschen Schlosses Burgrain 
bei Isen in Oberbayern. Frühzeit des 16. Jahrh. 
Rings an den Wänden 6 Holzstatuen von Heiligen, 
ursprünglich farbig gefasst. Gute bayerisch-schwä- 
bische Arbeiten um 1480. 

Unterhalb der Wandgemälde vier Hochreliefs mit 
der Verkündigung, der Geburt Christi, der Heimsuchung 
und der Anbetung der Könige, wie jene in Saal 13 nach 
Stichen Martin Schongauers. Darunter acht alttestament- 
liche Darstellungen, welche die (typologischen) Vorbilder 
der obigen neutestamentlichen Szenen geben. Wohl 
fränkisch. Um 1480 — 1500. 
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Derartige typologische [Gegenüberstellungen alt- und neu- 
testainentlicher Szenen waren im Mittelalter sehr beliebt. Sie 
fanden ihre Zusammenstellung in den sogenannten „Armen- 
bibeln“, die handschriftlich bis ins 13. Jahrhundert zurückgehen 
und im 15. Jahrhundert auch im Druck (Blockbücher) erschienen. 
Der Name Biblia pauperum, Bibel der Armen, besagt, dass sie 
für die geistig Armen, d. h. die Unwissenden, des Lesens und 
Schreibens Unkundigen bestimmt waren. 

Saal 15. 

Kirchensaal. 

Dieser „Kirchensaal“ mit seiner Fülle von Altären, Heiligen- 
figuren, Gemälden, Grabsteinen, Chor- und Betstühlen und den 
verschiedensten andern Gegenständen gottesdienstlicher Be- 
stimmung gibt ein Bild von der hervorragenden Blütezeit kirch- 
licher Kunst in der Spätgotik, die alle Zweige künstlerischen 
und handwerklichen Schaffens in den Dienst des Gotteshauses 
stellte. 

Der kirchenähnliche Raum, der sich seitlich zu je 
fünf Kapellen weitet, ist nach Motiven des Domkreuz- 
ganges zu Augsburg hergestellt. Die Führungslinie be- 
rührt zuerst die Kapelle rechts (Fensterseite), dann die 
gegenüberliegende links, usw. 

An der Nordwand des erhöhten Vorraums eine An- 
zahl Grabdenkmäler und kleinere Schreinaltäre; links 
des Eingangs das Schlagwerk einer grossen Uhr aus dem 
Kloster Heilsbronn, von 1513, mit dem Sensenmann, als 
Memento mori mit einem Knochen die Stunde meldend. 
Von der Decke hängt eine Fahne der ehemals reichen 
Zunft der Tiroler Bergleute herab, und eine solche mit 
Reichsadler, sowie ein grosses Kruzifix von 1520 aus 
Chieming, eine treffliche oberbayerische Arbeit; auf der 
Brüstung die überlebensgrossen bemalten Holzfiguren 
aus Kloster Rebdorf bei Eichstätt. Etwas weiter gegen 
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die Mitte des Saales zu hängen von der Decke herab 
zwei schlichte Kerzenkronen aus Schmiedeisen aus den 
oberbayerischen Dörfern Glonbercha und Asbach in 
der Dachauer Gegend. 

Es folgt nun die I. Kapelle (rechts). 

Sie bildet einen abgeschlossenen Raum und dient 
gewissermassen als „Schatzbehalter“ für die vielen und 
mannigfaltigen liturgischen Gefässe und Geräte 
der gotischen Periode. 

Schrank 1. Verschiedene Formen von Weihrauch- 
fässern, darunter Nr. 1: Architektonisch reich ausge- 
stattetes Rauchfass der späten Gotik. Nr. 2: Deckel 
eines Rauchfasses. 

Schrank 2. Nr. 1, 2, 3: Altarkelche in meist ein- 
facher Form aus der späten Gotik vom Schluss des 
15. Jahrh. Dann eine reiche Sammlung von spätgotischen 
Ziborien, teilweise noch frühgotischen Vortragekreuzen, 
Zylindermonstranzen undOstensorien (Reliquiengefässen), 
darunter Nr. 4: Ein besonders architektonisch reich- 

gebildetes Ziborium gegen die Mitte des 15. Jahrh. 
Nr. 5: Ziborium in der selteneren kugelförmigen Bildung 
mit Buckeln. Nr. 6: Ziborium in Turmform mit Gra- 
vierungen an der sechsseitigen Pyxis und Pyramiden- 
deckel. Nr. 7: Ein mittels eines Ständers zum Altar- 
standkreuz verwandeltes Vortragekreuz aus dem frühen 
15. Jahrh. Nr. 8: Monstranz von architektonisch reich- 
gegliedertem Aufbau. Nr. 9: Ostensorium nach Art eines 
von offenen Arkaden durchbrochenen Turmes. Nr. 10: 
Stilgeschichtlich interessante Monstranz, um 1600, mit 
Gemisch von gotischen und Renaissanceformen (Schaft 
und Fuss spätere Zutat). 
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Schrank 3. Fortsetzung von liturgischen Gefässen und 
Geräten, vor allem Monstranzen und Ostensorien zumeist 
aus der späten Gotik des 15. und lO.Jahrh. Hervorzuheben 
sind: Nr. 1: Spätgotische Zylinder-Monstranz; Nr. 2 und 
3: Ostensorien in verschiedenen phantasiereichen Formen. 
Nr. 4: Ostensorium mit horizontalem Glaszylinder. 

Schrank 4. Enthält vor allem eine Sammlung von 
verschiedenen Leuchterformen der späten Gotik, sowie 
von Weihwassergefässen. 

Zwischen Schrank 2 und 3 zu beiden Seiten des 
Zugangs zur Kapelle sind zwei interessante Vortrage- 
kreuze in origineller Profilierung aufgestellt. Darüber 
ein von zwei Engeln gehaltener hölzerner Reliquien- 
schrein der späten Gotik. 

Das Holztafelgemälde oberhalb des Schrankes rechts 
stellt das Inventarium des Kirchenschatzes von Kloster 
Andechs mit Herzog Sigismund 1497 dar. 

II. Kapelle (links). 

1. u. 2. Zwei Baldachinaltäre aus Weissenburg a. S. 
von ca. 1500. 

3. Ähnlicher Baldachinaltar aus Nürnberg. 

4. u. 5. Zwei Passionsszenen, unbemalte Holzreliefs 
aus Landshut. Ende des 15. Jahrh. 

6. Flügelaltar mit Schnitzereien und Malereien, auch 
auf der Rückseite; im Schrein bemaltes Relief des 
hl. Sixtus, schwäbisch, um 1500. 

7. Geschnitztes Chorgestühl, wahrscheinlich rheinischen 
Ursprungs. Frühes 15. Jahrb. Die an den Klapp- 
sitzen angebrachten Konsolen, die die mittelalter- 
liche Phantasie mit den merkwürdigsten Bildwerken 
(Drölerien, drolligen Gestalten, Mischwesen) aus- 
zustatten pflegte, dienten als Stützpunkte des Körpers 
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während des Stehens (daher Misericordien, von 
misericordia = Mitleid, genannt). 

III. Kapelle (rechts). 

8. Flügelaltar aus Oberbayern, um 1460, mit vier Fi- 
guren der Apostel in Holzschnitzerei, die übrigen 
acht in Malerei auf den Flügeln. In der Predella 
ein Holzrelief, der Tod der Maria, wohl fränkisch, 
um 1520. Gestickter Bildteppich mit Darstellung 
der hl. drei Könige als Antependium (= Altarbehang). 

9. Altar mit gemalten Szenen aus dem Leben Christi. 
Oberbayerische Schule. Die eingesetzten Figuren 
von St. Maria, Katharina und Barbara aus Reichenhall. 
Als Antependium eine schöne Holzflachschnitzerei 
aus Harmating in Oberbayern; die Umrahmung neu 
zusammengesetzt. 

Auf dem Altartisch Statuette eines hl. Bischofs, 
fränkische Arbeit vom Anfang des 16. Jahrh., vor- 
züglich in der scharfen Charakteristik des würdigen, 
asketischen Greisenkopfes. Links neben ihm Holz- 
figur der hl. Milburga, wohl unterfränkisch. Um 
1500. Dargestellt mit einer Gans, weil sie den Wild- 
gänsen mit Erfolg das Betreten des Klosterbereiches 
untersagte. 

Glasgemälde: Meist Fragmente, darunter Dar- 
stellung einer Stadt, aus der Pfarrkirche von Lands- 
berg. Die hl. Barbara stammt angeblich aus der 
Frauenkirche in München und gehört der zweiten 
Hälfte des 15. Jahrh. an, die zwei Ornamentbordüren 
der zweiten Hälfte des 14. Jahrh. 

Vor der Kapelle zwei hervorragende Werke alt- 
bayerischer Grabplastik, Deckplatten zweier Hoch- 
gräber: a) des Ritters Ulrich Pusch, gest. 1458, aus 
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Vilsheim b. Landshut und b) der Ritter Hans Pauls- 
dorfer, gest. 1494, und Ludwig Paulsdorfer, gest. 
1482, aus der ehemaligen Minoritenkirche in Regens- 
burg. 

IV. Kapelle (links). 

7. Figurengruppe, aus dem oberbayerisch -tirolischen 
Grenzgebiet, von 1501, mit dem vergoldeten Sitz- 
bild des hl. Nikolaus und zwei Halbfiguren; als 
Antependium das hl. Abendmahl in Klosterstickerei. 
Daneben Figuren einer Maria und einer weiblichen 
Heiligen, fränkisch. Kurz nach 1500. Weiter oben 
an der Wand drei bemalte Totenschilde. 

Totenschilde, oft von hervorragender Arbeit in Holz- 
schnitzerei oder Lederplastik, wurden seit dem 14. Jahr- 
hundert als Gedächtnismale ursprünglich über den Gräbern 
der Verstorbenen selbst oder sonst in kirchlichen Räumen 
aufgehängt. 

8. Flügelaltar mit Reliefs und Malereien, die Evan- 
gelisten und Kirchenlehrer darstellend, bayerisch, 
ca. 1520. ln der Predella das Schweisstuch der 
Veronika in Malerei. 

9. Flügelaltar mit der Kreuzigung Christi als Mittel- 
gruppe, um 1520, Holzskulptur; Flügel bemalt. 

10. Polychromiertes Portativ-(Trag-)altärchen mit der 
hl. Sippe, fränkisch, um 1515; Flügel bemalt. 

Palmesel, in Holz geschnitzt, aus der Kirche 
Ottenstal im Algäu. Zweite Hälfte des 16. Jahrh. 

Palmesel stellen den in Jerusalem auf der Eselin 
einziehenden Christus dar. Sie wurden bei der Prozession 
am Palmsonntag mitgeführt. Dieser Brauch, schon zur 
Zeit des hl. Ulrich in Augsburg im 10. Jahrh. nachgewiesen, 
erhielt sich vielfach bis zur Aufklärungsperiode um 1800 
und vereinzelt (in Tirol) sogar bis in unsere Tage. 




Digitized by Google 



94 


Saal 15 


V. Kapelle (rechts). 

11. Dreiteiliger Flügelaltar mit Malereien aus der Werk- 
statt Zeitbloms, ein charakteristisches Werk der 
Ulmer Schule. Als Predella ist ein Sipppenbild, 
der oberbayerischen Schule entstammend, eingelassen. 
Als Antependium dient ein Tafelgemälde fränkischen 
Ursprungs (gegen 1500) mit der Entstehungslegende 
des Wallfahrtsortes Vierzehnheiligen in Oberfranken 
(um 1 500). 

Glasgemälde: Petrus und Johannes der Täufer 
(Fragmente) in mandorlaförmiger Einfassung aus der 
Nähe von Augsburg, 2. Hälfte des 14. Jahrh. Maria 
mit dem Kind und Christus als Schmerzensmann 
unter gotischem Baldachin, 2. Hälfte des 15. Jahrh. 

VI. Kapelle (links). 

14. Flügelaltar aus Weissenburg a. S. mit Maria, dem 

hl. Bernhard und hl. Sebald im Schrein und den 
Reliefs des hl. Antonius Eremita und des hl. Se- 
bastian auf den Flügeln; Aussenseiten der Flügel 
bemalt. Von 1496. Auf der Predella die Halb- 
figuren der vierzehn Nothelfer in Malerei. — Als 
Antependium Bildteppich: Christus der Aufer- 

standene. 

15. Flügelaltar aus Trumsdorf bei Bayreuth mit der 
bemalten Holzstatue des hl. Michael von 1488; 
Flügel bemalt. 

16. Flügelaltar mit den nicht zum Schrein gehörenden 
Figuren der hl. Maria, des St. Martin und Willi- 
brord; Flügel bemalt mit St. Leonhard und Christoph; 
auf der Predella in Holzrelief: Die Auferweckung 
des Lazarus. Ende des 15. Jahrh. 
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17. Kunstvolles Flügelaltärchen aus Kloster Frauen- 
chiemsee, um 1500, mit den plastischen Darstel- 
lungen der Geburt Christi und Szenen aus dem 
Marienleben; Aussenseite der Flügel bemalt. 

In der Mitte des Saales die Deckplatte des alten 
Hochgrabs des hl. Bischofs Simpertus. Aus St. Ulrich 
und Afra in Augsburg. Gefertigt 1492 durch den 
Meister des Mörlindenkmals (Gregor Erhärt?) in 
Augsburg, 1579 überarbeitet, 1714 aus der Kirche 
entfernt. 


VII. Kapelle (rechts). 

18. Flügelaltar aus Tramin bei Bozen, hervorragendes 
Werk aus der Schule des Michael Pacher aus Brun- 
eck. Um 1510. Im Schrein die Anbetung des 
Kindes, auf den Innenseiten der Flügel in Flach- 
relief St. Barbara und St. Katharina, die Aussen- 
seiten bemalt. In der Predella Gruppe der Be- 
weinung Christi. 

Als Altarbehang dient ein gewirkter Teppich 
mit der Anbetung der hl. drei Könige. Aus Bamberg. 
Die Verfertigerin des Teppichs, eine Klosterfrau, 
hat sich selbst am Mantel der Madonna dargestellt, 
wie sie am Webstuhl arbeitet. 

Dem Altar gegenüber: 

1 9. Kirchenstuhl, tirolisch, mit hübscher Flachschnitzerei, 
aus dem 15. Jahrh. 

Über dem Kirchenstuhl Tafelgemälde. Sog. 
„Kelter Christi*, wohl bayerische Arbeit am Ende 
15. Jahrh. Da der Wein in der christlichen Sym- 
bolik Christi Blut bedeutet, so wird der Opfertod 
Christi als Keltern des Weines aufgefasst. 
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In der Kapelle ferner ein mit Flachschnitze- 
reien geziertes Pult aus der oberbayerischen Kirche 
Stephanskirchen bei Rosenheim. Ende des 15. Jahr- 
hunderts. 

Im Fenster Glasgemälde: Zwei Tafeln von 
einer Darstellung der heiligen Sippe ähnlich den 
Wolgemut-Holzschnitten. Zu einer Serie von Glas- 
gemälden im Chor von St. Lorenz in Nürnberg 
gehörig, ca. 1490. Christi Geburt und die hl. drei 
Könige, ca. 1480. 

Kapelle VIII (links). 

Links vom Eingang: 

Bemalte Holzfigur des hl. Willibald, Patrons 
des Bistums Eichstätt, hervorragendes Werk des 
frühen 16. Jahrhunderts aus Eichstätt. 

20. Flügelaltar mit drei Holzfiguren und Malereien, 
oberbayerisch, gegen 1 500. 

21. Altar von Jak. Schick aus Kempten mit Skulpturen 
und Malerei, 1515. In der Predella eine Beweinung 
Christi (aus etwas späterer Zeit). — Als Antepen- 
dium: „Christus in der Kelter“, Gemälde auf 
Leinwand. 

22. Altar von dem gleichen Meister mit den 14 Not- 
helfern in Malerei. Auf der Predella: Beweinung 
Christi, Holzrelief von 1520, fränkisch. 

23. Hausaltärchen mit Christus am Kreuze in Holz- 
schnitzerei, um 1460. Die bemalten Flügel, nicht 
dazu gehörig, stammen aus dem Kloster Otto- 
beuren. 

In der Mitte des Saales zwei Kirchenbänke 
von 1513; Betstuhl, woran befestigt die kunstvollen, 
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reich geschnitzten Prozessionsstangen der Fischer- 
zunft zu Ingolstadt; an den Kirchenbänken zwei 
weitere Prozessionsstangen und Prozessionslaternen 
mit Horn- statt Glasscheiben. 

In der Kapelle IX (links). 

24. Kleiner Flügelaltar mit dem vergoldeten Schnitzwerk 
der hl. Sippe, niederbayerische Arbeit von ca. 1530. 
Treppengeländer aus Stein, mit Masswerk, aus 
Nürnberg stammend. Rechts oben ein sog. ewiges 
Lichthäuschen aus Regensburg aus dem 16. Jahrh. 
und neben der Türe ein seltenes liturgisches Aus- 
stattungsstück, ein sog. Glockenrad, zum Zeichen- 
geben während der hl. Messe. 

25. Den Hintergrund des Saales bildet der grosse, auf 
beiden Seiten bemalte Flügelaltar von 1492. Der 
ehemals noch grössere Altar — 2 davon herrührende 
Flügelpaare befinden sich in derGalerie zu Burghausen 
— war der alte Hochaltar in der früheren Franzis- 
kanerkirche zu München, die am Platze des jetzigen 
Hoftheaters stand. Mittelbild: Christus am Kreuz, 
auf der Rückseite das Abendmahl; auf den Flügeln 
Passionsszenen und die Donatoren Herzog Albrecht IV. 
von Bayern und seine Gemahlin Herzogin Kunigunde. 
Eins der Hauptwerke der Münchner Malerei vor 
Ausgang des 15. Jahrh. von dem Münchner Maler 
Jan Polack (f 1518). In der Predella (nicht zum 
Altäre gehörig): Die Grablegung Christi in Relief. — 
Als Antependium ein Bildteppich mit Aussendung 
der Apostel. 

Hinter dem Altar Chorgestühl aus Kloster 
Tegernsee, von 1450 — 1453. 
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Raum 16. 

Riemenschneiderkapelle. 

Enthält vorzugsweise Werke Tilman Riemen- 
schneiders, des Hauptes der Würzburger Bildschnitz- 
schule um die Wende des 15. Jahrhunderts. 

Tilman Riemenschneider, geboren 1468 zu Osterode am 
Harz, kam 1483 nach Würzburg und wurde dort als Malergeselle 
in die Zunft eingetragen. 1485 — mit 17 Jahren — erhielt er 
bereits das Bürgerrecht durch Heirat mit der Witwe eines Gold- 
schmiedes. Im Jahre 1504 wird er in den unteren Rat der Stadt 
aufgenommen, 1505 wird er zum Baumeister der Stadt, 1509 in 
den oberen Rat gewählt und bekleidet in den nächsten Jahren 
weitere hervorragende Ämter. Das Jahr 1520 bringt ihm die 
höchste Ehrenstelle der Stadt, er wird Bürgermeister; er tritt jedoch 
schon 1521 infolge von Streitigkeiten des Bischofs Konrad von 
Thüngen mit der Stadt zurück und wird von diesem 1525 nach 
Niederwerfung des Bauernaufstandes mit zehn andern Ratsherrn 
aus dem Rate ausgestossen. Er starb am 8. Juli 1531. 

Sein frühestes urkundlich beglaubigtes Werk ist der Hoch- 
altar für die Pfarrkirche von Münnerstadt (1490 — 1492. S. unten.) 
In die Jahre 1496 — 1498 fällt das prächtige Denkmal des Würz- 
burger Bischofs von Scherenberg im Dom (Abguss des Kopfes 
in der Gipssammlung Saal 7 1. des Museums). Neben seiner 
Tätigkeit für die Marienkapelle in Würzburg arbeitet er zwischen 
1495—1506 besonders für das Taubertal. Der Marienaltar zu 
Creglingen und der hl. Blutaltar für St. Jakob in Rothenburg o. 
Tauber, Werke von höchst phantasievoller Auffassung, natur- 
wahrer Seelenäusserung und hervorragender Technik stellen den 
Meister in eine Linie mit den Nürnbergern Veit Stoss und Adam 
Krafft. Zwischen 1499 und 1513 fällt das grösste und schönste 
Steinskulpturwerk Riemenschneiders, das Grabmal für Kaiser 
Heinrich und Kunigunde im Dom zu Bamberg. (S. Sammlung 
von Gipsabgüssen in S. 7 1.) Wenige Jahre darnach entstand der 
Gerolzhofener Altar unseres Museums. S. u. Ausser den hier 
erwähnten Werken wird der Name Riemenschneiders z. T. mit 
Recht z. T. auch mit Unrecht zahllosen Schnitzwerken und Stein- 
skulpturen — Altären, Kanzeln, Sakramentshäuschen (s. Hof 2), 
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Grabdenkmälern — beigelegt; er wurde zum Kollektivbegriff für 
Werke der unterfränkischen Schule. 

Obwohl mit seinem Leben weit in das 16. Jahrhundert 
hineinragend, bleibt Riemenschneider tief im gotischen Stile 
befangen. Er erfasst die Natur nicht mit solcher Tiefe wie etwa 
Stoss oder Krafft. Auch ist ihm die dramatische Gestaltungskraft 
jener versagt. Er ist vor allem Meister in der Gestaltung seelen- 
vollen Innenlebens, durch das es stets wie Wehmut und Resig- 
nation zittert. Am besten gelingen ihm Einzelfiguren und unter 
diesen die weiblichen, die er voll innigster Empfindung und 
grosser zarter Schönheit zu schildern weiss. Seine Figuren sind 
meist überschlank mit schmalen, abfallenden Schultern; die 
Frauen haben auffallend kurzen Oberkörper mit kleinen Brüsten, 
langen Unterkörper mit schmalen Hüften. Die gezierte, seitlich 
ausbiegende Haltung erhöht den Eindruck des Zarten und 
Schmächtigen. Die Gesichter von länglichem Oval fallen durch 
die schräg gestellten mandelförmigen Augen und den eigenartigen 
Schnitt der Mundwinkel auf; stets scheinen sie von Wehmut 
und von verhaltenem Weinen erfüllt. Bei den Männern ist die 
Stirn, meist von Lockenhaar bedeckt, niedriger als bei den 
Frauen; sie setzt mit scharfen Augenbogen nach unten ab; die 
Backenknochen treten stark hervor, die langen Nasen sind sehr 
dünnfiügelig geschnitten. Starke seelische Affekte treten auch 
bei ihnen nicht auf. Die schlanke feine Handbildung mit schmalem 
Handrücken und dünnen Fingern ist beiden Geschlechtern ge- 
mein. Die langgezogenen grätigen Falten sind nach spätgotischer 
Art im Bruche stark geknittert. Die Technik ist bei allen Ar- 
beiten, ob auf Fassung oder nicht auf solche berechnet, die 
denkbar sorgfältigste. 

Treffend sagt Berthold Daun: „Weil Riemenschneider 

stets das rechte Mass im seelischen Empfinden zu halten 
wusste, ist er uns so lieb und wert geworden. Kein lauter 
Schmerzensschrei erschreckt uns, kein wilder Ausbruch der 
Verzweiflung stört die heilige Ruhe .... Alles ist auf eine 
Stimmung berechnet, die auf ein kindlich gläubiges Herz ihre 
Wirkung nicht verfehlen kann.“ (Museum VI, 49 ff.) 

Von den Werken Riemenschneiders und seiner 
Schule erwähnen wir besonders: 

1. Überlebensgrosse Holzßgur der hl. Maria von Ägypten 

7* 
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von dem ehemaligen Hochaltar der Stadtpfarrkirche 
zu Münnerstadt in Unterfranken, welchen Riemen- 
schneider 1490 — 1492 ausführte. Sie bildete mit 
sechs Engeln, von denen zwei neben ihr angebracht 
sind, die Gruppe des Altarschreins. Die Haare 
ursprünglich vergoldet, die übrigen Partien fleisch- 
farbig gefasst. 

Die Legende, meist vermischt mit jener der Maria, 
der Schwester des Lazarus, und der Büsserin Maria 
Magdalena, erzählt, Maria von Ägypten habe in ihrer 
Jugend ein sündhaftes Leben geführt, sich zur Busse in 
die Wüste zurückgezogen und dort sei ihr, als ihr die 
Kleider vom Leibefielen, langes Haar zum Schutze des Kör- 
pers gewachsen. Engel hätten sie zum Himmel getragen. 

Rechts Holzfigur der Maria von einer Gruppe 
der Verkündigung vom gleichen Meister. Vorzüg- 
liches Beispiel für das Schönheitsideal Riemen- 
schneiders. Um 1495. 

2. Flügelaltar aus Gerolzhofen. Im Schrein Maria mit 
dem Kinde, St. Johannes Baptista und St. Sebastian 
(letzterer ursprünglich nicht zum Altar gehörig); 
auf den Flügeln Szenen aus dem Leben des hl. 
Johannes mit Benützung von Holzschnitten A. Dürers. 

In der Predella treffliche Büste eines Heiligen und 
eine kleine Pietä. Zu seiten des Altares hl. Walburgis 
und hl. Magdalena von einem Schüler Riemen- 
schneiders. 

3. Rechts vom Altar die 12 Apostel, Sitzbilder von ' 
Lindenholz aus der Marienkapelle zu Würzburg, 
um 1490. Von Riemenschneider. VorzüglicheArbeiten. 

4. Bischof, Flachrelief aus Eschenbach. 

5. Tod der Maria, Werkstatt Riemenschneiders. 

6. Lebensgrosse Holzfigur des hl. Jakob. Von Riemen- 
schneider. 
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7. Rechts vom Portal Mutter Gottes, von einem Schüler 
Riemenschneiders aus Hartheim bei Ingolstadt. 

8. Links vom Altar Hochrelieffigur der hl. Anna von 
einer Selbdrittgruppe (Anna, Maria und Christus- 
kind) herrührend. Von Riemenschneider. 

9. Kopfreliquiar der hl. Afra von T. Riemenschneider. 
Um 1500—1510. 

10. Darüber Holzfigur der hl. Barbara. Um 1510 — 1520. 

1 1 . Sakramentshäuschen aus Stein, von den Herren von 
Bibra in die Pfarrkirche zu Steinach 1452 gestiftet. 
Die zwei vorzüglich erhaltenen Glasgemälde stammen 

aus Karthaus-Prüll bei Regensburg und sind Stiftungen 
bayerischer Herzoge. (Auf dem einen die hl. Kunigunde, 
vor ihr betend die Herzogin Kunigunde; auf dem anderen 
Christus am Kreuz und die Votanten Albrecht IV. und 
Wilhelm IV. mit Schutzheiligen.) Charakteristische, 
technisch vorzügliche Werke des spätgotischen Stils, 
ca. 1515 gemalt. 

Der Besucher werfe durch das Fenster einen Blick 
auf die an der gegenüberliegenden Wand eingesetzte 
grosse, frühgotische Fensterrose von der Klosterkirche zu 
Ebrach (1285). 

Saal 17. 

Mit Sterngewölben versehener gotischer Raum, ge- 
tragen durch einen runden Pfeiler, woran bemalte, ge- 
schnitzte Engelsfiguren. Die architektonischen Motive 
aus der St. Leonhardskapelle im alten Weiserhause zu 
Augsburg. An der Eingangsseite Fresken, abgenommen 
aus einem Raume des Leblinghauses in der Prannerstrasse 
in München, mit Darstellungen aus dem Leben und der 
Passion Christi (um 1490). Links vom Eingang erblickt 
der Beschauer : 


Digitized by Google 



102 


Saal 17 


1. ein kunstvoll geschmiedetes, gotisches Gittertor mit 
luftigem Rankenwerk, dem Doppel- und dem Tiroler 
Adler; es stammt aus der Gegend von Kufstein 
(15. Jahrh.). Hinter demselben sind die wichtigeren 
Holzschnitzwerke der Münchener Schule aus der 
Wende des 15. zum 16. Jahrh. zu einer Gruppe 
vereinigt. Wir heben daraus hervor: 

2. AltärchenausdermitUnterstützungHerzogSigismund 
1499 erbauten Kirche von Untermenzing bei München- 
Pasing. Im Schrein Maria, St. Barbara und St. 
Katharina, drei reizende, anmutige Jungfrauen- 
gestalten von entzückender Naivetät in den fast 
noch kindlichen Köpfen. Auf den Flügeln Heilige 
und Stifter. 

Links und rechts davon die lebensgrossen 
Figuren der hl. Maria und des hl. Johannes, von 
einer Kreuzesgruppe aus der Frauenkirche in 
München. Tiefempfundene Arbeiten kurz nach 1500. 
Interessant im Vergleiche mit den etwas älteren 
Figuren der Maria und Johannes am Torpfeiler 
links aus der 1478 — 14§0 von Herzog Sigismund 
erbauten Kirche zu Pipping bei München-Pasing. 

Uber dem Altärchen Relief des Pfingstfestes 
aus der abgebrochenen Leprosenhaus- Kapelle in 
Schwabing. Lebendig bewegte Komposition vom 
Anfang des 16. Jahrh. 

An den Wänden der Kapelle verteilt Büsten 
und Flachrelieffiguren von Aposteln, Propheten und 
Bischöfen vom Chorgestühl der Frauenkirche in 
München. Um 1500. Die Köpfe von sprechender 
Charakteristik bei einer gewissen Breite der Technik. 
Werke des Münchener Meisters Erasmus Grasser, 
dem auch 


Digitized by Google 



Saal 17 


103 


3. das kleine Monstranz- Altärchen mit der Kreuzigung 
Christi zuzuschreiben ist. 

Über den Büsten vier Reliefs von Altarflügeln — 
Verkündigung Mariä, Geburt Christi, Anbetung der 
Könige und Tod Mariä — aus der Schlosskapelle 
von Grünwald b. München. Um 1490. 

Rechts davon 

4. und 5. Holzfiguren des hl. Andreas und des 
hl. Bartholomäus, vom Meister der formgeklärten 
und gross erfassten Apostelfiguren in der 1448 von 
Herzog Sigismund erbauten Schlosskapelle von 
Blutenburg bei München- Pasing (von letzterem Ab- 
güsse in Saal 7 g.) 

Links der Ausgangstüre 

6. Niederrheinisches Altarwerk mit Passionsszenen aus 
Eichenholz, vom Anfang des 16. Jahrhunderts. 

7. Grosses in Holz geschnitztes und vergoldetes Vor- 
tragekreuz, spanische Arbeit, gestiftet von Markgraf 
Johann von Brandenburg (•{• 1525) für das Kloster 
Jerusalem bei Valencia. 

Rechts der Ausgangstüre 

8. und 9. Gruppen von zwölf Eichenholz-Büsten von 
einem Chorgestühl der ehemaligen Benediktiner- 
Abtei Weingarten in Württemberg, gefertigt um 1480 
von Joerg Syrlin d. ä. von Ulm. Die Büsten, 
welche Kaiser Friedrich II., Abt Kaspar Schiegg 
(1477 — 1491), den Meister von Kirche und Kloster 
Weingarten; einen Gesellen, die vier Evangelisten 
und vier Propheten darstellen, zählen zu den her- 
vorragendsten Werken der Schwäbischen Schule 
sowohl hinsichtlich monumentaler Auffassung und 
scharfer Charakteristik, wie durch die zur Vir- 
tuosität gesteigerte Technik. 
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Über den Büsten ein Gemälde in der Richtung 
des Wolgemut, von 1478, mit den Heiligen Kaiser 
Heinrich, Jacobus maior, und Kaiserin Kunigunde, 
ursprünglich wohl in der St. Jakobskirche in Bamberg. 

Vor der Mittelsäule des Saales 

10. Tongruppe der Pietä aus dem Ende des 15. Jahrh. 
aus Freising. 

11. Kleinere Werke der Tonplastik. Weitere Tonbild- 
werke an den Wänden des Saales. 

In den Schränken 12 und 13 hervorragende 
Arbeiten des Lederschnitts und der Lederpressung 
aus der Spätgotik. 

Glasgemälde: Fortsetzung des Franziskus- 

Zyklus aus Regensburg. Die Stigmatisation des 
hl. Franz und die Aufbahrung der Leiche des Hei- 
ligen. Das Porträt des Stifters der Glasmalereien 
mit dem Wappen und der Beischrift „Wenzeslaus 
lector“. Fragmente von Passionsszenen und Dar- 
stellungen aus dem alten Testament: die Tötung 
Abners; der König der Stadt Hai wird vom Kreuz 
genommen. 

Saal 18 u. 19. 

Die Gewölbe haben Bemalung nach einem Gemälde 
in der St. Peterskirche dahier. 

Von Holz-Skulpturwerken nennen wir: 

1. Links vom Eingänge der Tod der Maria, hervorra- 
gendes Lindenholzrelief aus Ingolstadt, um 1500. 

2. Madonnenstatue, fränkische Arbeit. Anfang des 
16. Jahrh. 

Auf dem Schranke 3, welcher Werke der 
gotischen Kleinplastik enthält, Holzfiguren: 

Christus, die Wundmale weisend, um 1500; Maria 
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mit dem Kinde, darüber Engel mit Krone; St. Se- 
bastian, Anfang des 16. Jahrh. 

Gruppe vor dem Fenster: 

4. Beweinung Christi, wohl fränkisch, um 1500; Niko- 
laus als Schutzpatron der Schiffer, Hochrelief, An- 
fang des 16. Jahrh. 

5. Hl. Sippe, Hochrelief, Lindenholz, bemalt, um 1520, 
fränkisch (rechts vom Eingang). 

6. Im Schaukasten vor dem Fenster: 

Vorzügliche Arbeiten der gotischen Gold- 
schmiedekunst; zu oberst ein silberner Buckel- 
pokal mit Vergoldung und Emailschmuck und dem 
Wappen des Bürgermeisters Glätzle von Ingolstadt, 
ca. 1470; Anhänger und Reliquienkapseln; sog. 
Betnüsse zum öffnen, aus Silber und graviert, 
Riechfläschchen zum Anhängen; Bischofsringe; 
emaillierte Muschel, Abzeichen der Ritter von San 
Jago di Compostella; Silberstatuette des Herzogs 
Christoph (f 1493) als Ritter St. Georg. 

7. Der Pultschrank gegenüber dem Eingang enthält 

zahlreiche Perlmutterschnitzereien als: Einlagen 

für Hausaltärchen, Kusstafeln, Rosenkranzanhänger 
usw., zum Teil nach Vorbildern tüchtiger Meister 
des Kupferstichs angefertigt. 

8. Schrank mit Werken gotischer Kleinplastik. 

Von den Tafelgemälden seien erwähnt: 

9. Taufe Christi und Johannes unter seinen Feinden, 
aus Kloster Ottobeuren, Werke des Hans Strigel 
von Memmingen. Eine Maria mit dem Kind zwischen 
zwei Heiligen, wohl Tiroler Arbeit, ferner: 

10. Bemalter Flügelaltar aus der Kirche in Artels- 
hofen (ehemals wahrscheinlich in St. Lorenz in 
Nürnberg), von dem Dürerschüler Wolf Traut (ge- 
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malt 1514) ein charakteristisches, farbenfrohes Bild 
der Nürnberger Schule. Das Hauptbild stellt die 
hl. Sippe dar, auf den Flügeln Heilige und die 
Stifter. 

Glasgemälde. Schluss des Zyklus aus der 
Minoritenkirche, Fragmente, Ornamentfenster mit 
Rankenmustern. 

Saal 20 u. 21. 

Waffensammlung. 

ln beiden Sälen steht zur Zeit des Druckes dieses 
Führers eine Umordnung bevor. 

Saal 22. 

Dachauer Saal. 

Die Renaissance. Während in Deutschland der gotische 
Stil sich bis ins 16. Jahrh. erhielt, hatte sich in Italien im 15. Jahrh., 
angebahnt schon durch die künstlerische und geistige Entwick- 
lung des Landes im 13. und 14. Jahrhundert, ein neuer Stil ge- 
bildet, die Renaissance. Im innersten Wesen gründet dieser Stil 
nicht nur in einer neuen Gesinnung und Stimmung (Humanis- 
mus), sondern vor allem auch in einer neuen Art des künstlerischen 
Sehens. An Stelle der mittelalterlichen Gefühlskunst tritt ein 
Schönheitsideal, das sich zur Blütezeit der Renaissance (in den 
ersten Jahrzehnten des 16. Jahrhunderts) aufs nächste mit der 
vornehmen Ruhe der Antike berührt. In voller Entfaltung ihrer 
nationalen Eigenart wenden sich die Italiener von dem germa- 
nischen Geist der Gotik ab und sehen ihr Ideal im klassischen 
Altertum, dessen „sonnenklare Welt mit den schönen, freien 
Menschen“ sie zurückgewinnen wollen. (Daher der Name 
Renaissance = Wiedergeburt der alten Kunst, im weiteren Sinne 
Wiedergeburt der Kunst überhaupt. „Rinascita“, schon yon 
dem italienischen Kunstschriftsteller Giorgio Vasari [1511—1574] 
gebraucht.) Ein mehr äusserliches, aber doch höchst wichtiges 
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Moment bei dieser Entwicklung ist die Wiederaufnahme der 
antiken Bau- und Ornamentformen. Indem diese selbständig 
verwertet und umgebildet wurden, entstand ein neuer, nationaler 
Stil. Die künstlerische Kraft, welche sich in der Entwicklung 
der Renaissance äussert, die grosse formale Schönheit und nicht 
zuletzt auch der Reiz des Neuen verschafften dem Stil all- 
mählich auch Aufnahme im Ausland, in Deutschland freilich 
erst nach fast einem Jahrhundert, zu einer Zeit, als die duftige 
Blüte der Frührenaissance in Italien bereits zur vollen Blume 
sich entfaltet hatte und im deutschen Volke ähnlich wie im 
italienischen die Vorliebe für das Zarte und Zierliche, wie 
sie im 15. Jahrhundert geherrscht hatte, durch den Hang 
zum Gemessenen und Gewichtigen, durch einen kräftigeren 
Realismus abgelöst wurde. Eingang fand von Italien vor allem 
das dekorative Beiwerk, das Ornament. Die ersten Spuren davon 
begegnen in Deutschland schon im letzten Jahrzehnt des 15. Jahr- 
hunderts. Vielfach mischen sich gotische und Renaissanceformen 
das ganze 16. Jahrhundert hindurch. Bald erfüllt der Deutsche die 
von den Welschen entlehnte Formensprache mit seinem Geiste 
(deutsche Renaissance). Daneben finden sich aber auch rein 
italienische Formen, von italienischen Künstlern in Deutschland 
geschaffen (italienische Renaissance in Deutschland). Das Arbeiten 
nach Vorlagen, nach Ornamentstichen kommt in den Werk- 
stätten zu voller Blüte. Nach der geringen Grösse des Formates 
solcher Stiche heissen die hiefür tätigen Künstler die Klein- 
meister (z. B. Hans Sebald Beham, Bartel Beham, Heinrich 
Aldegrever, Peter Flötner). An Ornamentformen sind besonders 
charakteristisch teils antikisierendes, teils naturalistisches Blatt- 
werk; das Feigen- und Weinblatt, besonders für Aldegrever und 
seine Schüler bezeichnend (z. B. Kaminfragmente aus Neumarkt 
in der Halle des Treppenhauses und Tafel 7 und 8 in Saal 55); 
die Groteske, gemischt aus vegetabilischen Elementen, Tier- 
und Menschengestalten (Beispiele an Majolikaschüsseln und an 
der Decke in Saal 23); die Fruchtschnur; Trophäen aus antiken 
Waffen und Geräte (z. B. Rahmen des Artelshofener Altares von 
Wolf Traut); Mauresken, aus verschlungenem Bandwerk mit 
Blätterfüllung bestehend, besonders von Peter Flötner (f 1546) 
ausgebildet (gutes Beispiel das Bett der Pfalzgräfln Susanna in 
Saal 24); Roll werk, besonders an Kartuschen formen (Rahmen- 
formen) ausgebildet (Beispiel die Decke in Saal 22); der Spät- 
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renaissance gehört an das Knorpelwerk mit ellipsoiden Voluten 
und ohrenähnlichen Ausbauchungen, in der ersten Hälfte des 
17. Jahrhunderts auftretend und besonders etwa 1650—1680 be- 
liebt. (Beispiele Schrank in Saal 28 und bei Nr. 12 in Saal 55.) 
Im Gegensatz zur Gotik bevorzugt die Renaissance ganz be- 
sonders plastischen Schmuck. 

Noch viel deutlicher als im Ornament zeigt sich der neue 
Zeitgeist in der Auffassung der menschlichen Figur. Hatte noch 
um 1490 die ins Gezierte und Spielende ausgeartete Gefühls- 
kunst der Gotik die menschliche Gestalt beherrscht, so ist um 
1510 die Art, wie die Menschen sich geben, ruhig, kraftvoll, fest, 
ja schwerfällig geworden. Der Unterschied wird besonders klar 
bei einem vergleichenden Blick auf den spätgotischen Platten- 
harnisch mit den spitzen Schnabelschuhen, der in einen Grat 
ausgetriebenen Brust etc. und auf den sog. Maximiliansharnisch 
mit den Kuhmaulschuhen und der Kugelbrust. Dieser Wechsel 
ist nicht wie das Ornament von Italien beeinflusst, sondern er 
ist durch die gleiche Änderung des allgemeinen Zeitgeistes ver- 
ursacht, welche in Italien von der Formengebung der Früh- 
renaissance zu jener der Hochrenaissance führte; nur erscheint 
in der Kunst jenseit der Alpen die Formensprache derber als 
in der abgeklärten Schönheit des Südens. 

Der Grundzug der Renaissance ist vornehmer Prunk, Freude 
an edlem Material. Damit hängt zusammen, dass die Gold- 
schmiedekunst damals ihre Blütezeit erreichte. Der kirchliche 
Charakter tritt gegenüber dem Mittelalter zurück, der weltliche, 
profane ist ausschlaggebend. 

Der Holzplafond des Saales 22 ist aus der Hälfte 
der Decke des grossen Saales im Schlosse zu Dachau 
gebildet; die andere Hälfte befindet sich im angrenzenden 
Stiegenhaus. Dieser prächtige Plafond wurde in den Jahren 
1564 — 1567 im Aufträge des Herzogs Albrecht V. von dem 
Münchener Schreiner Hans Wissreuter hergestellt. Er 
zeigt in seinen Schmuckformen das für die Hochrenais- 
sance charakteristische Rollwerk. Die Wappen sind die 
von Mailand, Norwegen, Österreich und Schweden. (Die 
grossen Türumrahmungen und die Estrade mit Treppe neu.) 
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Mit diesem Saale beginnt die grosse Reihe der kost- 
baren, golddurchwirkten Wandteppiche, welche sich von 
hier durch fast alle weiteren Säle erstreckt und zu den 
hervorragendsten Schätzen des Museums zählt. Die 
Wandteppiche sind fast ausnahmslos Eigentum der 
K. Zivilliste. 

Die Wandteppiche dieses Saales behandeln Szenen 
aus der Geschichte des hl. Paulus, vorzüglich nach 
Entwürfen von Marten Jacobsz von Heemskerk (1498 bis 
1574) in Brüssel gefertigt. Sie tragen unten am Saume 
die Brüsseler Marke, einen roten Schild zwischen den 
zwei Buchstaben B (Brüssel in Brabant); diese Marke 
wurde 1528 für alle Brüsseler Wandteppicherzeugnisse 
vorgeschrieben. 

In der Mitte der Eingangsseite 

Kamin von rotem Marmor aus Schloss Dachau, 
2. Hälfte des 16. Jahrh.; die gusseisernen Ofenplatten 
in demselben wahrscheinlich aus dem Jagdschloss 
Ott-Heinrichs in Grünau bei Neuburg a. D. Um 
1530 — 40. Vor dem Kamin zwei sog. Feuerhunde, ver- 
mutlich von Hans Krumpper von Weilheim (f 1634) 
gegossen. 

Über dem Kamin Bildnis des Herzogs Ludwig von 
Bayern, gemalt 1516 vom Hofmaler Hans Wertinger, 
genannt Schwabmaler (um 1460 — 1533). Der Rahmen 
desselben von Stephan Rottaler aus Landshut. 

In der Mitte der Hauptwand ein Chorgestühl von 
Tannenholz aus Jettenstetten in Niederbayern. Vom 
Ende des 16. Jahrh. 

Seitlich desselben zwei grosse Holzfiguren des 
hl. Johannes Baptista und der hl. Magdalena, hervor- 
ragende Arbeiten der oberbayerischen Schule (um 
1500—1510). 
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An derselben Wand ein Bildnis Kaiser Maximilians 
nach Strigel, ein Bildnis eines Münchner Patriziers mit 
einem Hund, wahrscheinlich von Wolfgang Muelich. 
Ferner das Bildnis Herzog Philipps des Kriegerischen, 
von einem Amberger nahestehenden Künstler und das 
Bildnis eines Mannes mit einer Nelke, rheinische Arbeit, 
in der Art des Meisters vom Tode Mariä. 

An der Brüstungswand des Podestes Flügelaltar 
aus der Salinenkapelle zu Reichenhall, gestiftet von dem 
Ehepaar Küfpeck, 1521. In Aufbau und Details bereits 
Frührenaissance. Darunter Predellagemälde, Beweinung 
Christi. Mühldorfer Schule (sog. Donaustil). Um 1520. 
Uber dem Altar auf der Brüstung zwei Wappenhalter 
mit dem Wappen der Visconti von Mailand. Um 1520. 
Aus Schloss Oberhaus bei Passau, wo es angebracht 
war wegen der Beziehungen der Visconti zu den 
Wittelsbachern. Siehe auch die Reliefs von Hans Daucher 
in Vitrine 4 dieses Saales und die Gemälde in 
Saal 17. 

Links vom Altar Relief des hl. Christoph und eines 
attributlosen Heiligen. Vorzügliche Arbeit der Lands- 
huter Schule. Um 1520 — 1530. 

Rechts vom Altar zwei Reliefs mit Marienszenen 
nach Dürerschen Holzschnitten. Fränkisch. Um 1500 
bis 1520. 

Den wertvollsten Schmuck dieses Saales bilden 
neben den Gobelins die Bronzebildwerke und die 
Kleinplastiken. 

Die Bronzebildwerke stammen meist aus der Giess- 
hütte der Vischer in Nürnberg. 

1. Knieender, astbrechender Mann, wohl Eckträger 

eines Monumentes. Von Peter Vischer d. ä. 

(1455—1529). Von 1490. 
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Nackter junger Mann in schreitender Stellung. 
Von Hans Vischer. Um 1530. Wohl Gegenstück 
des Bogenschützen im Germanischen Museum in 
Nürnberg von 1532. 

Wappenhalter; aus der Schule der Vischer. 

2. Bronzerelieftafel, Christus und das kananäische Weib. 
Guss des Hans Vischer nach dem Bronzeepitaph 
der Margarete Tücher (1521) von Peter Vischer 
d. ä. im Dom zu Regensburg. Von Neuburg a. D. 1543. 

3. Bronzekessel (Brunnenbecken oder Weinkühler) mit 
dem Wappen des Pfalzgrafen Ott-Heinrich. Ge- 
gossen von Sebald Hirder 1543. Aus Schloss Neu- 
burg a. D. 

Von Sebald Hirder in Neuburg a. D. , der ein 
Schüler Peter Vischers d. ä. gewesen sein soll, befindet 
sich noch eine Falkaune von 1534 in der Vorhalle. 

4. Die Vitrine enthält vorwiegend Werke der Klein- 
plastik aus verschiedenem Material. Wir greifen 
die wichtigeren heraus: 

Sechs Holzreliefs mit der Darstellung der zehn 
Gebote; aus dem Jahre 1524, von dem Nürnberger 
Bildhauer Veit Stoss (gest. 1533). Eine weitere 
Arbeit von Veit Stoss in Saal 20. 

Sechs Basreliefs in Kelheimer Stein mit dem 
Bildnis der Herzogin Jacobäa, Gemahlin Wilhelms IV. 
von Bayern, und fünf weiblichen Wappenfiguren 
von dem Augsburger Bildhauer Hans Daucher 
(gest. 1537). 

Relief der Maria mit dem Kinde in Solnhofer 
Stein. Frühe Arbeit des Eichstätter Bildhauers 
Loy Hering (ca. 1485 bis ca. 1554). 

Holzrelief der Kreuzigung von dem Landshuter 
Bildhauer Hans Leinberger (von 1516). 


X 


Digitized by Google 



112 


Saal 22 


Relief mit der Darstellung des Evangelisten 
Lukas in Solnhofer Stein nach einem Stiche von 
Hans Sebald Beham (1500 — 1550). 

Alabasterstatuette der Judith mit dem Haupte 
des Holofernes, von Konrad Meit aus Worms 
(um 1530). 

Buchsbaumbüstchen der Magarete von Parma, 
der Residentin der Niederlande, von Konrad Meit 
aus Worms (um 1514 — 1530). Konrad Meit war 
Hofbildhauer der Margarete von Parma und der 
gefeiertste Bildhauer seiner Zeit in den Nieder- 
landen; der „gute Bildschnitzer, desgleichen ich 
keinen gesehen habe“, nennt ihn Dürer. 

Bleiplakette, alter Abguss eines Rückenakt- 
reliefs Albrecht Dürers von 1509; das Original 
von Speckstein im South-Kensington-Museum in 
London. 

Gussmedaille Albrecht Dürers von 1508, Bild- 
nis Michael Wolgemuts (?). Die beiden letzten 
Stücke weisen auf die Tatsache hin, dass Albrecht 
Dürer gelernter Goldschmied war. 

5. In dem Schaukasten an der Fensterwand reich mit 
Einlegearbeit geziertes Schachbrett mit Darstellungen 
nach Stichen der Kleinmeister Heinrich Aldegrever 
(1502—1555), Hans Sebald Beham (1500—1550), 
Virgil Solis (1514 — 1562), Georg Pencz (um 1500 
bis 1550) u. a. Von einem Monogrammisten P.W. 
(Wecker?). Um 1580 Schachfiguren, Dambrettsteine, 
Würfel des 16. und 17. Jahrh. 

In den Fenstern eine Anzahl Glasgemälde aus dem 
16. Jahrh. Ein Zyklus von Wappenscheiben, meist 
1587 und 89 datiert, aus Regensburg. Ein aus Nürnberg 
stammendes Pirkheimerwappen von 1515. 2 Tafeln, 
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1530 datiert, mit dem bayerischen Wappen und dem 
Bildnis des Herzogs Ludwig X. Daneben das Brustbild 
desselben Herzogs vermutlich aus etwas späterer Zeit. 

Saal 23. 

Italienischer Saal. 

Reich kassettierter bemalter und vergoldeter Plafond 
aus dem Mantuanischen. Mit Grotesken geziert. 

Marmorkamin aus dem Venetianischen. 

An der Hauptwand neun durch Goldornamente ab- 
gegrenzte kleinere Hautelissen, niederländischer Herkunft, 
mit Tierdarstellungen und Szenen aus Ovids Metamor- 
phosen, viele nach italienischen Motiven. Die zwei 
grösseren Gobelins an den Schmalseiten aus der Brüsseler 
Manufaktur stellen dar das trojanische Pferd, dann Cäsar, 
welchem der Kopf des Pompejus zu Füssen gelegt wird 
(48 v. Ch.). 

Von den Möbeln verdient besondere Beachtung: 
Brauttruhe der Jacobäa von Baden, vermählt mit Herzog 
Wilhelm IV. von Bayern im Jahre 1522. Hervorragende 
Einlegearbeit von einem oberitalienischen oder süd- 
tirolischen Meister. Aus der Trausnitz ob Landshut. 

Unter Intarsia (intarsiatura) versteht man jene Tech- 
nik, bei der Flächen, vor allem Holz, durch Einlegen verschie- 
denfarbiger Materialien — Holz, Elfenbein, Schildpatt, Metall — 
farbig verziert werden. Aus der Grundfläche, einer mässig 
starken Holztafel, später Furnier, schnitt man mit einem Messer 
die Zeichnung (Muster) heraus und legte aus andersfarbigem 
Holz gleichfalls mit dem Messer ausgeschnittene, der Öffnung 
der Grundfläche entsprechende Stücke ein, die verleimt wurden. 
Das Ganze wurde abgehobelt und geschliffen. Die Innenzeich- 
nungen der eingelegten Stücke — Ornamente, Figuren, Architek- 
turen — wurden durch Eingravieren und Einsägen hergestellt. „Es 
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ist selbstverständlich, dass mit so einfachen Werkzeugen und 
bei dieser nur mit der freien Hand ausgeführten Arbeitsweise 
nicht die Feinheit und Sauberkeit unserer modernen, mit der 
Laubsäge hergestellten Intarsien erreicht werden konnte. Und 
doch besitzen, wenn wir genauer prüfen, jene alten Arbeiten 
gerade wegen dieser scheinbar etwas ungeschickten Ausführung 
Reize und künstlerische Vorzüge, die unseren modernen Werken 
zumeist oder immer fehlen. Denn dadurch, dass die Einlagen 
selten haarscharf aneinander passen, entstehen Fugen von un- 
gleicher Breite; in diese dringt beim Aufleimen der Leim und 
verbindet sich mit dem beim Glätten entstehenden Staube oder 
absichtlich beigemischten dunklen Farbstoffen, wodurch un- 
regelmässige Umrisslinien entstehen, die, in geschickter Weise 
den Obergang von der einen Holzart zur andern vermittelnd, 
von grosser künstlerischer Wirkung sind. Zugleich bietet diese 
Arbeitsweise dem Künstler den Vorteil, dass er die Fasern der 
eingelegten Hölzer nach Belieben legen, die Muster in ihre ein- 
zelnen Elemente mit Leichtigkeit zerteilen und ihnen durch An- 
wendung mehrerer verschiedenfarbiger Hölzer Licht und Schatten, 
Leben und Bewegung verleihen kann.“ So atmen diese alten 
Arbeiten individuelles Leben und einen unmittelbaren, frischen 
Zug. (Christian Scherer, Technik u. Gesch. d. Intarsia, Leipzig 
1891, S. 7 f.). 

Von den Hölzern wurde Birnbaum, Nussbaum und Ahorn 
bevorzugt, von ausländischen Hölzern besonders Ebenholz, 
Palisander und Mahagoni. Durch Beizen und Säuren gab man 
den Hölzern weitere Farben und Nuancen. Ihre Blütezeit erlebte 
die Intarsia im Italien des 15. Jahrhunderts. Sie diente dort zur 
Dekoration von Chorstühlen, Vertäfelungen, Decken, Truhen u. a. 
Beliebt waren ausser geometrischen Mustern Ranken- und Gro- 
tesken-Omament, perspektivische Ansichten von Gebäuden, 
Landschaften, Stilleben von Schrank -Einrichtungen, Bücher, 
Musikinstrumente, Einzelfiguren; figurenreichere Kompositionen 
waren selten. Noch im Zeitalter der Gotik, etwa um 1500, 
dringt die Kunst nach dem Norden (Truhe in Saal 9), entfaltet 
sich hier aber erst im 16. und 17. Jahrhundert in Augsburg 
.und Nürnberg zur vollsten Blüte, weit mehr der profanen als 
kirchlichen Möbelkunst dienend. Eine besondere Abart der deut- 
schen Intarsia war die sog. Relief-Intarsia, deren Erfindung 
Adam Eck in Eger (17. Jahrhundert) zugeschrieben wird (S. Saal 
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28 Nr. 12). Die Hölzer wurden dabei nicht in dünnen Fur- 
nieren, sondern in grösserer Dicke verleimt und geschnitzt. In 
Frankreich waren besonders die Arbeiten von Andrö Charles 
Boulle (1642 — 1732) geschätzt; er verarbeitete meist Schildkrot, 
Elfenbein, Bronze und Zinn. Arbeiten seiner Art in Saal 29. 
Die geschwungenen Möbelformen des 18. Jahrhunderts be- 
dingten die Auflösung der Furnituren in kleine geometrische 
Formen, Mosaikeinlage, Kommoden in Saal 40. Der Mosaik- 
einlage verwandt ist die Certosamosaik, welche ihren Namen 
von dem Kartäuserkloster (Certosa) bei Pavia ableitet, wo diese 
Technik besonders geübt worden sein soll. Sie besteht im 
wesentlichen darin, dass buntfarbige Holzstengel und andere 
Materialien nach einem gewissen Muster zusammengeleimt und 
quer in viele kleine furnierartige Stücke zerschnitten wurden; 
diese wurden zu Einlagen verwendet. Beispiele an dem italie- 
nischen Sessel in Saal 8 und an den Kästchen des Saales 24 
rechts~vom Ausgang. 

Seitlich des Kamins italienische Stühle, sog. Floren- 
tiner Schemel, aus dem 16. Jahrh., vorzugsweise beim 
Speisen benützt. 

Auf den truhenähnlichen Stellagen italienische 
Steinschalen in phantastischen Formen aus der Kunst- 
kammer Herzog Albrechts V., ehemals als Gartenzierate 
verwendet. 16. Jahrh. 

Ferner Mosaiken, Gemälde auf Marmor und Scag- 
liolaarbeiten. 

Scagliola ist eine Mischung von Gips, Gipsspat (sog. Frauen- 
glas) und Leimwasser. Die Masse wurde verschieden gefärbt 
und diente vorwiegend zu dekorativen Zwecken, namentlich zur 
Imitation von Marmor und Mosaiken. 

Ferner italienische Reliefs in Marmor, Alabaster u. a., 
so das Relief einer Kreuzabnahme nach einer Skizze 
Michelangelo Buonarottis in der Casa Buonarotti in 
Florenz. 16. Jahrh. — Hochrelief der Helle mit dem 
Widder um 1550. 

8 * 
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Glasiertes Tonrelief der Geburt Christi, von dem 
Florentiner Giovanni della Robbia (1469 — 1529). 

Altärchen mit reichem Bildwerk in Kameenschnitt 
aus Muscheln mit Einfassungen aus kleinen Perlen und 
Granaten. 16. Jahrh. 

ln zwei Vitrinen und an den Wänden Gefässe der 
italienischen Fayencekunst, Majoliken. Darunter schöne 
Schüsseln von Urbino. 

Wir beschränken den Ausdruck „Majolika“ auf die glasier- 
ten Tongefässe der italienischen Renaissance vom 15. — 17. Jahrh. 
Der Name kommt von den spanischen (durch orientalisch- 
maurischen Einfluss angeregten) Fayencen, die auf dem Wege 
über die Insel Majorka im Mittelalter in Italien eingeführt wurden. 
Diese „Majorkaware“ wurde bald auch in Italien nachgeahmt, 
und der Name Majolika blieb auch den Produkten dieser Tech- 
nik, die in Italien selbst hergestellt wurden. Die Technik 
besteht darin, dass die Gefässe nach dem ersten Brand in ein 
Bad von undurchsichtiger Zinnglasur getaucht werden, auf diese 
rohe, noch saugende, feuchte Glasur gemalt und das Ganze 
dann dem Scharffeuerbrand ausgesetzt wird, bei welchem Glasur 
und Farben sich verschmelzen. Die Auswahl der Farben ist 
beschränkt, da nur wenige Farben feuerbeständig sind. Die 
Malerei erfordert rasches Arbeiten, eine sichere Hand. Trotz 
der beschränkten Farben sind die italienischen Majoliken von 
hoher Farbenpracht. Die Blütezeit ist im 16. Jahrh. Hauptorte 
waren Faenza (von dem der Name Fayence abgeleitet ist), 
Urbino, Castel Durante, Gubbio, Deruta, Caffagiolo, Siena, Venedig. 
Nachblüte in Castelli in den Abruzzen um 1700. Für die Dar- 
stellungen waren besonders Stoffe aus der antiken Mythologie 
und Geschichte beliebt. 

Es folgen nun drei Säle (24, 25 und 26). Sie ent- 
halten viele Werke, welche auf den Kurfürsten Ott- 
Heinrich von der Pfalz (1502 — 1559) und seine 
Gemahlin Susanna von Bayern, sowie auf die baye- 
rischen Herzoge Wilhelm IV. (1508 — 1550), Albrecht V. 
(1550—1579 und Wilhelm V. (1579—1597) Bezug haben. 
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Saal 24. 

Portal und Plafond aus dem Fuggerschlosse in 
Donauwörth. (Der Einbau in der Art des Heidelberger 
Schlosses ist neu.) Die Wände sind mit zwei grossen 
genealogischen Teppichen geschmückt, welche Ott-Heinrich 
für das Schloss in Neuburg a. D. nach Zeichnung von 
M. Gerung in der eigens errichteten Teppichweberei 
zu Lauingen hersteilen Hess. — Zwischen Eingangstüre 
und Fenster eine vlämische Hautelisse, darstellend 
Karl den Kühnen, Anfang des 16. Jahrh. 

Die Bildnisse des Kurfürsten Ott-Heinrich und seiner 
Gemahlin Susanna, Tochter Albrechts IV. von Bayern, 
nebst anderen Porträts gegenüber der Eingangstüre. 

Von Gegenständen des Saales seien erwähnt: 

1. Die Bettlade der Pfalzgräfin Susanna, aus Ebenholz 
mit kunstvollen Elfenbeineinlagen. 

2. Runder, aus Heidelberg stammender Tisch (von 1597) 
mit reichgeätzter Kelheimerplatte. Darauf Kalen- 
darium, Wappen etc. und am Rande ein Kanon. 
(Sie war ursprünglich bemalt.) 

3. Auf einem mit Intarsien verzierten Tisch steht ein 
Hausaltar in höchst vollendeter Schnitzarbeit und 
Intarsien mit biblischen und mythologischen Dar- 
stellungen. Gefertigt für Herzog Wilhelm V. von 
Georg Bockschütz in Tölz 1561. 

4. Brauttruhe der Cordula von Aufsess, 1583, mit 
Intarsien und Wappen verziert (Geschenk des Herrn 
Baron Marschalk von Ostheim in Bamberg). Da- 
neben Rafaels „Disputa“, Hochrelief in Solenhofer- 
stein und aus demselben Material eine Geisselung 
Christi. 
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Holzreliefs: Der Einzug Christi in Jerusalem 
und die Austreibung der Händler, oberdeutsch um 
1520. (Rechts der Eingangstüre.) 

5. Pultschrank (am Fenster) mit einer grossen Anzahl 
von kunstvollen Dambrettsteinen von der Hand 
Danners u. a. 

6. Pulttisch worin: a) Sterbebildnis Wilhelms IV. 

von H. Muelich; Album mit Bildnissen aus dem 
bayerischen Herrscherhause auf Kupfer; Nürnberger 
Ratsherren, vorzügliche Miniaturbildnisse in Wachs; 

b) Medaillons in Perlmutter, Steinschnitt etc.; 

c) Sammlung von Ringen, Anhängern, Riechkapseln, 
Kettchen etc.; d) Büchschen, Schalen, Plaquetten, 
orientalischer Gewandschmuck etc. 

7. Links vom Eingänge: Ofen aus Gusseisen, von 1536, 
mit dem pfalzbayerischen Wappen, aus dem von 
Ott-Heinrich erbauten Jagdschlösse Grünau bei 
Neuburg. 

An der nordwestlichen Ecke des Saales der Einbau 
des „Fuggerstübchens“, von welchem bei Saal 26 nähere 
Erwähnung geschieht. Davor die lebensgrosse bemalte 
Holzstatue der hl. Afra, fränkisch, aus dem Beginn des 
16. Jahrh. 

Im Fenster Tafeln mit Heiligen und Stiftern der 
Familie Baumgartner zu Fraunstain, nach Entwürfen des 
Landshuter Malers Hans Wertinger, genannt Schwabmaler; 
gute Frührenaissancearbeiten von 1524, des Bischofs Ernst 
von Köln (1589), des Grafen Adolf von Nassau (1559) etc. 

Mehrfach finden sich im Saale kleine „Kunstschreine“ 
oder „Kabinetts“, eine von der Renaissance geschaffene 
Möbelgattung, die sehr beliebt war, in den verschieden- 
sten Techniken ausgestattet und besonders in Augsburg 
und Nürnberg in glänzenden Stücken hergestellt wurde. 
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Saal 24 a u. 24 b. 

Zur Zeit des Druckes des Führers noch Reserve- 
räume. Saal 24 a ist in der Art des Chores der abge- 
brochenen Paulanerkirche in München gebaut und stuk- 
kiert. In den Saal 24 b wird das Fuggerstübchen 
(Raum 27) transferiert. 


Saal 25. 

Kassettierter Holzplafond aus dem Fuggerschen 
Schlosse in Donauwörth; von ihm hängen zwei schöne 
Geweihlüster herab. 

An den Wänden 4 Hautelissen, wovon eine zu der 
im vorigen Saale genannten Lauinger Serie gehört; eine 
mit der Genealogie Ott-Heinrichs (an der Südwand) ist 
in Brüssel gewirkt; daselbst auch die Teppiche mit der 
Kreuzigung und Auferstehung über den Türen. 

Von den vielen Einrichtungsgegenständen nennen wir: 

1. In der Saalecke links des Eingangs ein reich mit 
farbigen Reliefs geschmückter Ofen aus Kempten 
von 1590. 

2. 3. 4. Geschnitzte Truhen und Schränke; auf dem 
Schrank 3 ein Spiegelrahmen: Kunstvolle hollän- 
dische Holzschnitzerei mit Kartuschen, von 1550 
bis 1600. 

Neben 2 und 4 vorzüglich geschnitzte Büsten 
aus Holz, angeblich der Pfalzgrafen Philipp und 
Friedrich II., aus Schloss Neuburg a. D. 

5. Prachtschrank in architektonischem Aufbau, aus 
Mittelfranken stammend. 

6. Rechts vom Fenster: Tischplatte aus Birnbaumholz, 
reich mit verschiedenen Gegenständen bemalt, laut 
Inschrift einem Herrn von Maxlrain gewidmet. 


A 
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7. Tisch (Spieltisch?) mit Holzfächern (südtirolisch). 

8. Zwischen zwei schön geschnitzten Brauttruhen 
kleines Altarbild mit Maria in architektonischem, 
mit Perlmutter und Beineinlagen verzierten Rahmen, 
aus Freising. 

Wiegen und Sessel verschiedener Gestalt bilden 
die weitere Einrichtung. 

Von den Gemälden heben wir hervor: 

Die lebensgrossen, von dem bayer. Hofmaler Hans 
von Achen (?) gemalten Bildnisse Wilhelms V. und 
seiner Gemahlin Renata von Lothringen; über der 
Eingangstüre und rechts derselben anziehende 
Gruppenbilder des herzoglich bayer. Fürstenhauses, 
vielleicht von L. Refinger; Familienporträts und ein- 
zelne Bildnisse an der Südwand. 

Reich vertreten ist in diesem Saale die Ätzung 
auf Solnhofener Stein durch Spruch-, Zunft-, Ge- 
denktafeln, Kalender etc. 

9. u. 10. In den vierteiligen Vitrinen eine Samm- 
lung von Bestecken (Löffeln, Messern, Gabeln) in 
verschiedenem Material und in verschiedener Tech- 
nik ausgeführt, von der gotischen Periode bis zur 
Gegenwart. 

Der Gebrauch der Essgabel verbreitete sich erst vom 

16. Jahrh. an. Bis ins 18. Jahrh. pflegte der Gast sein 
eigenes Besteck mitzubringen. Frauen trugen im 16. und 

17. Jahrh. das Besteck in einer Scheide am Gürtel. (Bei- 
spiele in Saal 64.) Im 18. Jahrh. brachten sie es in einem 
Etui in der Tasche mit, wie früher schon die Herren. 
Verlobten schenkte man das Besteck im Etui. Ein Rest 
der alten Sitte hat sich noch erhalten in den Patenge- 
schenken an Kinder. Der Umstand, dass früher jeder- 
mann sein Besteck mit sich führte, brachte eine indivi- 
duelle Gestaltung der Griffe etc. mit sich, entsprechend dem 
persönlichen Geschmack und denVerhältnissendes einzelnen. 
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11. Verschiedene Kästchen Intarsia, Marqueterie etc. 
— Behälter in Leder, Kofferchen, Futterale und 
mehrere Ledergefässe in Schuhform. 

12. Verschiedene Kästchen mit Bildwerk und Ver- 
zierungen in aufgelegter Teigmasse, mit Marque- 
terie, in Kerbschnittechnik. — Eingelegte Krücken. 
Besonders beachtenswert das reich mit Elfenbein 
eingelegte Bolzenkästchen des Herzogs Wilhelm IV. 
von Bayern (1493 — 1550). 

Im Fenster zwölf runde, mit Schwarzlot und 
Silbergelb ausgeführte Glasgemälde mit der Geschichte 
des ägyptischen Joseph, mit dem Monogramm des Augs- 
burger Malers Jörg Breu bezeichnet. 

Saal 26. 

Portal aus Nürnberg und Plafond mit Wappen aus 
Donauwörth. Von der Decke hängt ein Geweihlüster 
herab. Gegenüber dem Eingang Hautelisse aus der 
Lauinger Serie, die Wallfahrt Ott-Heinrichs zum hl. Grab 
nach Jerusalem behandelnd (1521). 

Dieser Saal enthält Einrichtungsgegenstände mit 
Schnitzereien und Einlegearbeiten, darunter links des 
Eingangs ein zierlicher kleiner Schrank mit Intarsien 
und einem kleinen Spinett (Klavier). 

In der Mitte des Saales Tisch mit Mosaikplatte. 
Von Skulpturen sind zu nennen: ein grosses be- 
maltes Schnitzwerk, die Wurzel Jesse (über der Türe), 
links eine schöne bemalte Holzstatue der hl. Katha- 
rina, fränkisch, 1510; rechts der hl. Magnus, Anfang 
des 16. Jahrh. 

Von Gemälden: Joseph und Putiphar, von einem 
Cranachschüler. Eine Anzahl von Bildnissen, meist 
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Hofdamen der Herzogin Anna, Gemahlin des Herzogs 
Albrecht V., kostümlich interessant, aus Dachau stam- 
mend, von dem Münchener Maler Hans Schöpfer und seinem 
Sohn. Von Glasgemälden: Wappenfenster des Kaspar 
Schenck von 1566; Fenster auf die Gründung des Klosters 
zu Kaiserslautern mit dem Bild des Kaisers Barbarossa. 

(Von hier Blick in den Rokokohof.) 


Raum 27. 

Stübchen aus dem Fuggerschen Schlosse in 
Donauwörth 1546, mit sinnig durchgebildeter Archi- 
tektur in reichem Renaissancestil. — Von der Decke 
hängt ein runder Armleuchter von Bronze herab; an der 
Wand ein Spiegel mit Kartusche-Rahmen aus Alabaster. 

Im Fenster das bayerische und österreichische 
Wappen und eine Wappenscheibe. 

(Im Laufe des Jahres 1908 erfolgt die Transferierung 
des Raumes in Saal 24 b.) 

Saal 28. 

% 

Zeit des Kurfürsten Maximilian 1 . (1597-1651). 

Gegen Ende des 16. Jahrhunderts tritt die deutsche Kunst 
in eine neue Phase der Entwicklung. Jetzt erst setzt mehr 
verstandesmässige Aufnahme italienischer Kunstregeln ein, 
mehr systematisches, aber dabei auch zum guten Teil nüch- 
ternes, künstlerisches Denken. Diese Periode, die wir die deut- 
sche Spätrenaissance nennen, dauerte jedoch nur kurze Zeit, 
denn sie wurde schon zu Beginn des 17. Jahrhunderts nach und 
nach in ihrer Entwicklung durch den Ausbruch des 30jährigen 
Krieges gehemmt und in wesentlich andere Bahnen geleitet. 

Die Kunst aber, die nach dem Krieg in Deutschland 
allmählich wieder gross wurde und zum Blühen kam, trägt 
einen wesentlich anderen Charakter, andere Grundelemente und 
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eine andere Stimmung in sich, als die Kunst der Renaissance. 
Wir bezeichnen diese Phase der Entwicklung mit dem Ausdruck 
„Barock“. Damit ist im wesentlichen die Zeit von Mitte des 
17. bis zu Anfang des 18. Jahrhunderts gemeint. 

Das Wort Barock, mit dem man die Kunst dieser Zeit be- 
nennt, kommt von dem portugiesischen „baroeco“, dem Ausdruck 
für eine unförmige missgestaltete Perle. Man wollte anscheinend 
mit dieser ziemlich wegwerfenden Bezeichnung das oft Über- 
triebene, Schwülstige, teilweise Unnatürliche des Stiles charak* 
terisieren. 

In Bayern leitete diese Zeit der Sohn Wilhelms V. ein, 
Herzog Maximilian, seit 1597 in Bayern regierend, seit 1623 
Kurfürst (+ 1651). Wenn auch die Regierungszeit dieses Fürsten 
zum grossen Teil in die Zeit des 30jährigen Krieges fiel, so 
hatte der „grosse Kurfürst“, selbst Maler, Edelsteinschneider 
und Kunstdreher, doch genug Gelegenheit, seine Kunstliebe 
praktisch zu betätigen. Zeugen dieser Kunstpflege sind ver- 
schiedene Ausstattungsstücke des Saales 28. 

Der Saal ist von einer hölzernen Kassettendecke aus 
einem Nürnberger Patrizierhaus überdeckt, die noch 
die einfachen geometrisch gegliederten Formen der 
Frühzeit zeigt. Die Bekrönungen der Türen sind nach 
Motiven in der Münchener Residenz, die Maximilian I. 
einen umfangreichen Neubau verdankt, neu hergestellt. 

An den Wänden die reich mit Gold durchwirkten, 
aus der Fabrik zu Brüssel stammenden sog. „Planeten - 
teppiche“, mit den Darstellungen der Beschäftigungen 
und Lustbarkeiten an den verschiedenen Wochentagen, 
vermutlich nach Hans Seb. Beham und Theodor de Bry: 
Der Sonnengott — Bogenschiessen (Sonntag); Luna — 
Fischfang (Montag); Mars — kriegerische Szene (Diens- 
tag); Merkur — Wissenschaft, Musik etc. (Mittwoch); 
Jupiter — Staatsaktion undGerichtsverhandlung(Donners- 
tag). (Fortsetzung im nächsten Saale.) 

An Gemälden ist bemerkenswert zunächst Maxi- 
milian in ganzer Figur mit seinem jungen Sohn Fer- 
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dinand Maria (an der Rückwand), seine zweite Ge- 
mahlin Maria Anna, die Tochter des Kaisers Fer- 
dinand II. (links neben der Ausgangstüre und an 
der Südwand). Weiterhin Porträts des Pfalzgrafen 
Ludwig von 1572, sowie des grossen Feldherm 
Tilly, des Heerführers Maximilians im dreissigjähri- 
gen Krieg (links neben der Eingangstüre). An der 
Ausgangswand hängen die Bildnisse des berühmten 
Augsburger Stadtbaumeisters Elias Holl (*f* 1646) und 
seiner Gemahlin. 

Der Saal ist reich an Prachtmöbeln und anderen 
prunkvollen Arbeiten. 

1. Grosser Elfenbeinschrank, der ehedem die kur- 
fürstlichen Gemächer zierte, ein Werk des Hof- 
bildhauers Christoph Angermaier von Weilheim 
(f 1632). 

Die äusseren Verzierungen sind von Silber und 
vergoldet; die geöffneten Flügeltüren zeigen uns 
eine seltene Pracht; wir erblicken, in das Elfen- 
bein eingelegt, reizende Emailarbeiten auf Silber- 
platten von der kunstgeübten Hand des Augsburger 
Goldschmiedes und berühmten Emailleurs David 
Attemstetter, die ebensosehr durch die Lieblich- 
keit der Empfindung und der Komposition, als 
durch die sprudelnde Fülle der Phantasie und den 
Zauber und Schmelz der Farbe ansprechen. Das 
Email besteht in einer besonderen Art von durch- 
sichtigem Grubenschmelz. Es ist auf Silberplatten 
ausgeführt, deren blankpolierte Fläche als Grund 
der Zeichnung dient. Die Zeichnung besteht in 
vertieft gravierten, nicht selten in der Tiefe etwas 
modellierten Grotesken und ist mit durchsichtigem 
Schmelz in bunten Farben ausgefüllt, der mit der 
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Silberfläche gleichliegend abgeschliffen ist. (Dieser 
Schrein ist das Hauptstück dieser Augsburger 
Grubenschmelztechnik der Renaissancezeit. F. Luth- 
mer, Das Email, Leipzig 1892, S. 171.) Nicht 
minder kostbar ist die Kehrseite dieses Schrankes. 
Mit grossen Stücken von Lapis lazuli sind die 
breiten Flächen und die Stirnseiten der Schub- 
laden belegt, ziemlich hohe Säulen von demselben, 
dem Gold gleichgeachteten Steine bilden den archi- 
tektonischen Schmuck; dazu noch das blendende 
Weiss des Elfenbeines und die reiche vergoldete 
Zierung. 

2. Ähnlicher Prachtschrein, gleichfalls von Anger- 
maier, aus Elfenbein mit reichen Einlagen aus 
Lapis lazuli. 

Der dritte grosse Kunstschrein Angermaiers, dessen be- 
deutendste Arbeit, ist in der Elfenbeinsammlung (Saal 41) 
aufgestellt. (Vgl. S. 160.) 

3. Gefässe von Bergkristall, mit Edelmetall und Email 
montiert; Schale aus Amethyst, desgleichen eine 
von Rauchtopas. Kostbare Gefässe in Maleremail 
von Limoges, in der Hauptsache von Pierre Rey- 
mond für die Nürnberger Patrizierfamilie Tücher 
gefertigt. 

Die Technik des Maleremails wurde im 15. und 
16. Jahrh. in Limoges geübt. Von den dort tätigen 
Künstlerfamilien ragen besonders hervor die PSnicaud, 
Limosin, Noylier. Der fruchtbarste aller dieser Meister 
aber war Pierre Reymond (ca. 1534 bis ca. 1582). 
Er war nicht nur selbst Emailmaler, sondern gewisser- 
massen auch Fabrikant emaillierter Ziergeschirre und 
Platten; alle aus seiner Werkstatt hervorgehenden, von den 
verschiedensten Händen gearbeiteten Stücke zeichnete er 
mit seinen Initialen. 
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Die Technik des Maleremails ist eine ziemlich kom- 
plizierte. Die metallene Unterlage wird vollständig mit 
einer Lage Schmelz in einer Farbe überzogen, die als Mal- 
grund dient; darauf werden mit dem Pinsel in verschiedenen 
Techniken ebenfalls in Schmelzfarben Darstellungen aus- 
geführt, die durch Einbrennen mit dem Grunde zu einer 
einheitlichen Masse zusammenschmelzen. Während die 
Arbeiten der ersten Periode der Limousiner Emailmalerei 
durch reiche Verwendung bunter durchsichtiger Farben 
charakterisiert sind, vollzog sich zwischen 1520 und 1525 
ein Wechsel des Geschmacks, der an sich als eine Verein- 
fachung des Verfahrens zu bezeichnen ist und künstlerisch 
höher stehende Arbeiten entstehen liess : Der Übergang zu 
Grisaille-Malerei. „Auf die Kupferplatte, um die ein kleiner 
Rand gelötet war und die sorgfältig abgebeizt wurde, breitete 
man eine ziemlich dicke Schicht dunkelbrauner, blauer 
oder auch wohl schwarzer Emaille aus. Diese erste Lage 
wurde aufgeschmolzen und bildete einen ganz einheitlichen 
Grund, den man mit einer dünnen Lage fein geriebener 
weisser Schmelzfarbe bedeckte; nach dem Trocknen liess 
diese den schwarzen Grund durchschimmern. Auf diesen 
staubigen Überzug pauste man die Zeichnung und nahm 
mit einem geeigneten Instrument, häufig wohl mit dem 
zugespitzten Pinselstiel, alles weisse Emailpulver ausser- 
halb der Konturen der Zeichnung fort, so dass letztere als 
hellgraue Silhouette sich von dem schwarzen Grunde abhob. 
Nachdem dieser eingebrannt war, führte der Maler sein 
Bild weiter aus, indem er aus dem Dunklen ins Helle 
arbeitete und eine weisse Farbe in immer dickeren Lagen, 
je höher die Lichter hervortreten sollten, aufsetzte, immer 
den durchscheinenden schwarzen Grund als Schatten be- 
nutzend.“ Weiterhin wurde dieses Verfahren durch die 
Limousiner Grisaille-Maler sehr vereinfacht, indem man in 
einer Art Sgraffito-Technik arbeitete. „Mit einem spitzen 
Instrumente wurde aus der ersten dünnen Lage von Weiss 
die Zeichnung in Linienmanier ausgekratzt, so dass da, 
wo der Stift eine Linie ausgekratzt hatte, der schwarze 
Grund zum Vorschein kam. Die Schatten wurden durch 
Strichlagen angegeben, die dem Bilde das Aussehen einer 
Federzeichnung oder eines Holzschnitts geben. Um die 
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Härten dieser Behandlungsweise zu mildern, wurde dann 
wieder eine durchschimmernde Schicht Weiss über die 
ganze Zeichnung gelegt und eingebrannt.“ (Vgl. Ferdinand 
Luthmer, Das Email, Leipzig 1892, S. 131 ff.) Auch in dieser 
Zeit findet sich jedoch nicht selten noch Fleischfarbe auf 
den Gesichtern und bunte Farben auf den Gewändern und 
den landschaftlichen und architektonischen Hintergründen. 
Doch sind diese Farben in durchsichtigem Email auf die 
fertig schattierten Bilder gelegt. 


4. Werke der Goldschmiedekunst. Pokale und Becher 
in mannigfacher Art, Teller und Schalen, Tafel- 
aufsätze, Frauenbecher in Form einer weiblichen 
Kostümfigur, Buckel- und Traubenpokale, Vexier- 
becher, Münzhumpen und Münzschüssel, Kokos- 
becher, Eulen-Doppelbecher aus vergoldetem Silber; 
Pokal der Augsburger Metzgerzunft, ganz hervor- 
ragendes Stück. Zeremonienhammer, den Papst 
Julius III. zur Eröffnung der Jubiläumspforte 1550 
fertigen Hess, ebenfalls ganz ausgezeichnete Arbeit; 
einpolyedrischerKompassmitdemwürttembergischen 
Wappen; Adam und Eva, sowie St. Sebastian aus 
Silber mit Korallenstämmen im Hintergrund; Gefäss 
mit Bildwerk im Muschelschnitt (Kamee) usw. Die 
ganze Gruppe wird von einer silbernen Weltkugel 
bekrönt, worauf in getriebener Arbeit die Wappen 
der Einzelstaaten. 

In Deutschland waren die beiden ehemaligen Reichs- 
städte Augsburg und Nürnberg die Hauptzentren des edlen 
Handwerks der Goldschmiede. Wie hier im grossen, so 
sassen aber auch in den kleinen und kleinsten Städten allent- 
halben kunstfertige Goldschmiede, die mit ihrer Kunst den 
Bedarf ihrer Mitbürger bestritten. Zum Schutz des ein- 
heimischen Gewerbes wurde nun auch überall von den 
Städten eine sog. Beschau eingeführt, d. h. eine behördliche 
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Kontrolle der innerhalb des Verwaltungsgebiets erzeugten 
Ware. Als sichtbares Zeichen dieser Kontrolle diente 
das sog. Beschauzeichen, eine kleine Marke, die an unauf- 
fälliger Stelle der fertigen Arbeit des Goldschmiedes auf- 
geprägt wurde. Diese Marken, die meist das Wappen der 
Stadt enthalten, ermöglichen jetzt ohne grosse Mühe die 
Feststellung der Provenienz. Neben dem Beschauzeichen 
ist in der Regel auch die Marke des Goldschmiedes einge- 
schlagen, aus dessen Werkstatt das betreffende Stück hervor- 
ging. Ursprünglich meist aus einfachen Zeichen oder Haus- 
marken bestehend, enthalten diese Marken später in der 
Regel die Initialen des Meisters. Dazu kommt als dritte 
Marke oft noch ein sog. Feingehaltszeichen, das als amt- 
liche Bestätigung des vorgeschriebenen Gehalts an Edelmetall 
galt; es ist meist ein Schildchen mit der Zahl 13, öfters 
jedoch auch mit dem städtischen Beschauzeichen vereinigt. 
Die Probe für die Untersuchung bestand in der Regel in 
einer zickzackförmigen Linie, die der Beschaumeister dem 
Metall ebenfalls an verdeckter Stelle, meist an der Boden- 
fläche, einritzte. 

Ist so durch die Vorschriften für die zünftigen Gold- 
schmiede bei der allgemeinen Marktware der wissen- 
schaftlichen Forschung eine sichere Handhabe gegeben, 
so versagt diese in der Regel leider gerade oft bei aus- 
gezeichneten Stücken deshalb, weil die am Hofe kunst- 
liebender Fürsten beschäftigten Goldschmiede dem Zunft- 
zwang, also auch der Beschaukontrolle, nicht unterworfen 
waren. Arbeiten solcher Meister sind dann in der Regel 
ohne Marken. 

5. Verschiedene religiöse Gegenstände: Kruzifix von 
Thelot in Augsburg; Hausaltärchen, Reliquiarien 
in kostbarer Ausführung, mit Silber und Gold, Elfen- 
beinfiguren, Emails, Perlen und Edelsteinen geziert. 

6. Uhr aus der ehern. Abtei Kaisheim in Schwaben, 
Werk von Josua Schneider in Augsburg, um 1680. 

Kulturgeschichtlich wichtig ist die jetzt allmählich auf- 
kommende Vorliebe für Kunstuhren, von denen der Saal 
einige bemerkenswerte Stücke zeigt, die allerdings bereits 
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der späteren Periode angehören, der Zeit um 1680. Meist 
ein reicher, mit geraden oder gewundenen Säulen verzierter 
Aufbau, in mancherlei Technik, aber immer mit Edelmetall 
reich verziert. Werk und Gehäuse sind meist Augsburger 
Provenienz, wo im 17. und 18. Jahrhundert zahlreiche 
kunstfertige Uhrmacher sassen. 

7. Uhr, deren Gehäuse teils mit Schildpatt furniert, 
teils mit gepresstem Silber überkleidet ist; Werk von 
Johann Georg Mayr in München, ebenfalls um 1680. 

8. Uhr, mit Maser furniert; Werk von Johann Georg 
Engelschalk in Friedberg, aus der gleichen Zeit. 
Vor dem mittleren Fenster: 

9. Vitrine mit Elfenbeinarbeiten Maximilians I.; die 
Bekrönung derselben bildet eine kostbare Kapsel 
mit den Bildnissen Maximilians I. als Kind und seiner 
Schwester Christina, in Seide gewirkt; die Kapsel 
aus Elfenbein ist mit Korallen, Lapislazuli und Email 
geschmückt. Das Arbeiten in Elfenbein war eine Lieb- 
lingsbeschäftigung der Fürsten der Renaissancezeit. 
Ausser diesen meist eng mit dem bayerischen Fürsten- 
haus und der hier glänzend gepflegten Hofkunst im 
Zusammenhang stehenden Kunstwerken enthält der Saal 
noch viele Arbeiten anderweitiger Provenienz, die aber 
ebenso den stilistischen und kulturellen Charakter der 
Zeit repräsentieren. Wir heben hervor: 

10. In der Saalecke Bettlade des Markgrafen Christian 
von Brandenburg-Kulmbach (1603 — 1655) und seiner 
Gemahlin Maria; aus der Plassenburg bei Kulmbach. 

11. Hölzerner Betstuhl mit Intarsien. Darüber Kunst- 
uhr aus Neuburg a. D. mit Spiegel und silbernen 
Reliefs nach H. Goltzius. 

12. Kunstschrank aus dem ehemaligen Jesuitenkloster in 
Amberg, in eigenartiger Holztechnik mit allegorischen 
Darstellungen, vermutlich aus den Werkstätten des 
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Ad. Eck oder Fischer in Eger, wo solche Arbeiten 
im 17. Jahrh. fast fabrikmässig hergestellt wurden. 

13. Zweitüriger, architektonischer Schrank mit dem 
Reichsadler. 

14. Prachtschrein mit Florentiner Mosaik, Säulchen aus 
Marmor und vergoldetem Bronzeschmuck. 

15. Schrank mit Klappdeckel und prächtigen Arbeiten in 
Intarsiatechnik, nach Vorlagen von P. Flötner u. a. 

16. Bettlade, reich geschnitzt mit Ornamenten und 
biblischen Reliefs; mit Vorhängen aus schwerem ge- 
sticktem Seidenstoff, aus einem Nürnberger Patrizier- 
haus. — Darüber in Fahnenform eine prächtige Haute- 
lisse: Die Mutter Gottes von Altötting als Patrona 
Bavariae, der Tradition nach von dem Feldaltar 
des Kurfürsten Maximilian in der Schlacht am 
Weissen Berge. 

Weitere grössere und kleinere Schränke in kunst- 
voller Ausführung, auf denen Holzbüsten, bayerische 
Herzoge darstellend, angeblich von Brechenfelder im 
Aufträge des Herzogs Wilhelm V. gefertigt. Die Büsten 
gehen auf das gleiche Vorbild zurück, wie die bekannte 
Serie von Wittelsbacher -Medaillen von Schega, Mitte 
des 18. Jahrhunderts. 

In den drei Fenstern 42 Wappenglasgemälde des 

17. Jahrhunderts, deutsche und schweizerische Arbeiten. 
Viele davon stammen aus Karthaus-Prüll bei Regensburg 
und aus Regensburg selbst. 

Saal 29. 

Zeit des Kurfürsten Ferdinand Maria (1651—1679). 

Direkter, italienischer Einfluss auf die Kunstbestrebungen 
und auf alle anderen, kulturellen Lebensäusserungen am 
Münchener Hofe wurde in voller Konsequenz erst vermittelt 
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unter dem Sohn Maximilians, Ferdinand Maria (1651 — 1679). 
Vor allem war es die kunstbegeisterte Gemahlin des Kurfürsten, 
Henriette Adelaide von Savoyen, die, am glänzenden Hofe in 
Turin aufgewachsen, mit den von dort berufenen Meistern auch 
die herrschenden Stilformen ihrer Heimat nach der deutschen 
Residenz brachte. Henriette Adelaide war die erste Fürstin in 
Bayern, die einen ausgesprochenen Einfluss auf die Kunstentwick- 
lung ihres Landes ausübte. In Turin hatte sich ein üppiger, 
teilweise stark übertriebener Barock gekreuzt mit neuartigen, 
französischen Einflüssen. Der mit dieser eigenartigen Stil- 
mischung vertraute Turiner Hofarchitekt Graf Castellamonte 
blieb auch auf die Baupläne der Kurfürstin in Bayern nicht 
ohne Einfluss. In den Gemächern der Kurfürstin hielt daher 
bald diese „Savoyardenkunst“ mit ihrem italienischen Grundton 
Einzug, in ausdrücklichem Gegensatz zu dem nordischen Ge- 
schmack Candids und seiner Schule. Agostino Barelli fertigte 
die Zeichnungen der Zimmereinrichtungen, deren Ausführung 
Francesco Pistorini leitete (1665—1667). 

Eine eifrige Bautätigkeit entstand nun in München auf die 
Anregungen der Kurfürstin hin; so erbaute der Bolognese 
Barelli nach dem Muster von S. Andrea della Valle in Rom 
die mächtige Theatinerkirche (eingeweiht 1675). Wucht und 
Breite im Aufbau und in den Einzelverhältnissen, malerische 
Effekte durch mächtige Gliederungen und tiefe Unterschneidungen, 
gewaltige Raumwirkung charakterisieren diese Kunst, dazu eine 
vollsaftige, überquellende, sinnberückende Formensprache in der 
Dekoration, in welcher vor allem die grosszügige Akanthusranke, 
die schwere Fruchtschnur und das Figürliche eine Rolle spielen. 
Mit dem Bau der Theatinerkirche begann eine Invasion von 
Italienern in Altbayern, die weit mächtiger war als jene zur 
Zeit des Herzogs Wilhelm V. Damals setzten sich bei uns die 
Zuccali fest, die Viscardi, Perti, Andreota, Riva, Porta, Sciasca, 
und wie die Welschen alle hiessen, die in der Folge an den 
Bauunternehmungen des Hofes und bei Kirchen und Klöstern 
im Alpenvorlande eine so bedeutsame Rolle spielen sollten. 
(K. Trautmann.) Der einheimischen Kunst führte die Flutwelle 
des italienischen Barock frisches Blut zu. 

Noch in ziemlich massvollen Formen ist die Decke 
-dieses Saales gehalten. Reiche V ergoldung erhöht den Glanz 
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der Schnitzereien. Alle Requisiten des italienischen Barocco 
jedoch kommen bereits zur Anwendung Engel und Putten, 
saftige Akanthusranken und bunte Blumenkränze, kräf- 
tige, tiefunterschnittene Kartuschen, in welche die auf 
Leinwand gemalten Deckenbilder eingelassen sind. Die 
Gemälde stellen die Kinder des fürstlichen Paares, 
sowie Allegorien dar. 

Das Mittelbild der Decke: „Die Zeit bringt die 
Wahrheit an das Licht“ aus dem Depot in Schleissheim ; 
die übrigen Gemälde sind teils ältere Werke, viele von 
der Hand des Hofmalers P. Mignard, teils moderne 
Kopien nach Originalen in der K. Residenz dahier. 
Daneben ein kunstvolles Monogramm aus den Buch- 
staben FM — HA (Ferdinand Maria — Henriette 
Adelaide) gebildet. Die Decke stammt aus einem ab- 
getragenen Teil der Residenz, der seine Einrichtung 
der Kurfürstin verdankt. 

Die golddurchwirkten Brüsseler Wandteppiche an 
der Südwand bilden eine Fortsetzung der Wochentage 
vom vorigen Saale: Venus-Freitag (Lustgarten); Saturnus- 
Samstag (Schweineschlachten). 

An den Türwänden Gobelins mit den vier Jahres- 
zeiten, in München nach P. Candid von Hans v. d. Biest 
verfertigt, gleichfalls mit Gold durchwirkt. Zwischen den 
Fenstern »Tag“ und „Nacht“ von denselben. Diese 
Teppiche tragen das bayerische und lothringische Wap- 
pen, sowie die Initialen M und E (Maximilian und 
Elisabeth), wurden also noch unter Maximilian ver- 
fertigt. 

Zu der inneren Ausschmückung ihrer Residenzen hatten 
die Wittelsbacher bereits im 16. Jahrhundert mit Vorliebe nieder- 
ländische und italienische Wandteppiche benützt. (Vgl. oben 
S. 109.) Albrecht V. ging schon mit dem Plan um, eine Wand- 
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teppichfabrik in München zu errichten. Die Ausführung blieb 
jedoch erst seinem Enkel Maximilian Vorbehalten; er berief 1603 
den Dietrich Vouters (Walter) aus Brüssel, der damals an der 
pfälzischen Gobelinmanufaktur in Frankenthal arbeitete, nach 
München. Aber erst im nächsten Jahre 1604 gelang die Durch- 
führung des Planes, als der Teppichmacher Hans van der Biest 
von Brüssel nach München übergesiedelt war. Der Zuzug der 
Arbeiter aus den Niederlanden mehrte sich. Bald waren drei 
grosse Serien von Wandteppichen fertiggestellt: die bayerische 
Geschichte, die Monate und die vier Jahreszeiten. Die Kartons 
hat in der Hauptsache Peter Candid, der bedeutendste Künstler 
am Hofe Maximilians 1., entworfen. 

Die Zeit der Blüte der Münchener Fabrik währte jedoch 
nur bis zum Jahre 1611. Die Zahl der Arbeiter ging allmählich 
so zurück, dass die Fabrik bereits 1615 geschlossen werden 
musste. 

Das Nationalmuseum besitzt auch noch die kleineren 
Handzeichnungen, wonach G. Amling seine Stiche der Serie 
mit der Geschichte Ottos von Wittelsbach fertigte. (Graphische 
Sammlung.) 

Unter den Porträts sind der regierende Kurfürst 
Ferdinand Maria (Kopie nach Mignard) und seine Ge- 
mahlin Henriette Adelaide hervorzuheben. (Über den 
beiden Türen.) Besonders das vortrefflich ausgeführte 
lebensgrosse Bild der Kurfürstin, wahrscheinlich von 
Kneller gemalt, der um 1670 eine Zeitlang in Bayern 
arbeitete, ist zu beachten. 

Die Einrichtung des Saales ist die eines fürstlichen 
Prunkraumes. Wenn auch nicht alle Gegenstände und 
Möbel genau der Zeit Ferdinand Marias entsprechen — 
viele sind später — , so ist doch im allgemeinen eine 
gewisse Gleichförmigkeit des Stiles eingehalten. 

Die Kabinette und Bureaus an der Südwand sind 
Boullearbeit; sie stammen aus dem Besitze des Kur- 
fürsten Max Emanuel, des Sohnes Ferdinand Marias. 
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Mit dem Namen Boullearbeit bezeichnet man jene 
Möbel, welche mit ausländischem Holze, Silber, Kupfer, 
Zinn, Schildpatt, Bronze usw. künstlich eingelegte Blumen, 
Früchte, Tiere, Szenen des häuslichen Lebens usw. dar- 
stellen. Der Erfinder dieser kunstgewerblichen Richtung, 
die sich der besonderen Gunst Ludwigs XIV. zu erfreuen 
hatte, ist Andrö Charles Boulle (geb. 1642 zu Paris, gest. 
1732). Er fertigte Tische, Schreibpulte, Schränke, Uhr- 
gehäuse, Schmuckkästchen und anderes Hausgeräte, welche 
er nach dazu entworfenen Zeichnungen in den eigens hiefür 
gewählten Materialien ausführte. Seine Söhne, denen er 
später sein Etablissement abtrat, arbeiteten zwar in seinem 
Geschmacke, wenn auch nicht in seinem Geiste fort. 

Die Reihe der kunstvollen Standuhren aus dem Ende 
des 17. Jahrh. setzt sich hier fort. Der Aufbau, immer 
noch mit grossem Materialluxus ausgestattet, wächst sich 
jetzt zu grossen, vollständigen Möbeln aus. 

1 . u. 2. Prunkuhren, die als Gegenstücke auf geschnitztem, 
versilbertem und vergoldetem, tischartigem Unterbau 
aufgestellt sind; Gehäuse, vollständig mit getriebenem 
Silber überzogen, reiche Ornamentik mit figürlichem 
Schmuck und Säulen aus Rubinglas. Unter dem 
Zifferblatt ein Kugellauf. Augsburger Arbeit um 1710. 
Das eine Werk ist als Arbeit des Augsburgers 
Christoph Schöner bezeichnet. Beide Uhren ehe- 
mals in den sogenannten Kölnischen Zimmern der 
Residenz. 

3. Originell ist die säulenförmige Standuhr, bekrönt von 
einem Herkules mit einer blau-goldenen Kugel auf 
den Schultern, die bei ihrer Umdrehung den Mond- 
aspekt darstellt; gefertigt von Johann Georg Mayr 
in München (1670 — 1680). 

Beliebt werden jetzt auch Standuhren in Ver- 
bindung mit astronomischen Maschinen, der Richtung 
des 17. Jahrh. entsprechend. So 
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4 . Gehäuse, noch mit Anklängen an Monstranzenform. 
Werk von Johann Martin in Augsburg, um 1675. 

5. Gehäuse, künstlerisch noch reicher ausgestattet, eine 
nackte, menschliche Figur trägt die Uhr, über der 
ein Wecker angebracht ist. Werk von Christoph 
Schöner in Augsburg, um 1680. 

Auf den Schränken und Tischen eine grosse Anzahl 
hervorragender Bronzen, meistens italienische Arbeiten 
von Giovanni da Bologna u. a. ; mythologische Gruppen, 
Tiergestalten und Tierkämpfe etc. 

Auf dem Tische an der Fensterwand zwei Stiere 
aus Bronze neben einem grossen eingelegten Spielbrett 
mit guillochierten Brettsteinen. 

Pultkästchen vor dem Fenster mit Miniaturmalereien 
auf Papier, Kupfer etc. mit religiösen, mythologischen und 
landschaftlichen Darstellungen. 

In den Fenstern eine Serie von Glasgemälden aus 
dem ehemaligen Kloster Karthaus-Prüll bei Regensburg, 
von Johann Schaper (J* in Nürnberg 1670) gemalt. Sie 
stellen das Leben des Ordensstifters Bruno dar und zeigen 
bereits den Verfall der früher so vollendeten Technik 
der Glasmalerei. 


Saal 30. 

Zeit des Kurfürsten Ferdinand Maria (1651—1679). 

(Fortsetzung.) 

Plafond und Türverkleidungen gleichfalls aus den 
ehemaligen Gemächern der Kurfürstin Henriette Ade- 
laide, in etwas schwereren Formen wie die des voraus- 
gegangenen Saales. Im Mittelfelde der Decke Gemälde 
des Abraham Janssens I. aus dem Depot in Schleiss- 
heim: Die Vergötterung des Aeneas. Im Fries 
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kleinere Bilder, teils Originale aus der Zeit des Kur- 
fürsten, teils moderne Nachbildungen von der Hand des 
Professors Holmberg in München. 

An den Wänden vier Brüsseler Bildteppiche mit 
biblischen Szenen : Sauls Bekehrung; das Weib von Thekua; 
Königin von Saba vor Salomon; Melchisedech. 

Über den Türen Fürstenbildnisse: Caecilia Renata, 
Königin von Polen, Schwägerin Kurfürst Maximilians I., 
und ein polnischer (?) Prinz. 

Auch hier sind wieder zwei Kunstuhren aufgestellt: 

1. Kunstuhr, in architektonischen Formen aufgebaut, 
teils mit Schildpatt furniert, teils mit Silber über- 
kleidet, mit der bei solchen Darstellungen jetzt 
überaus beliebten Figur des Atlas. Wohl Münchner 
Arbeit, um 1680; technisch interessant. 

2. Die zweite, grosse Kunstuhr gehört allerdings einer 
weit späteren Entwicklungsphase an. Die Uhr und 
der dazugehörige Tisch lehnen sich bereits an den 
Stil Louis XIV. an. (Vgl. S. 142.) Alles Holzwerk 
mit Deckmalereien in dem um 1720 allmählich 
aufkommenden sog. chinesischen Geschmack. Mit 
Glockenspiel. Von Benedikt Firstenfelder in Fried- 
berg bei Augsburg, um 1725. Aus der Kgl. Residenz. 
Ferner zieren den Raum zwei schöne Bronzearbeiten: 

eine Büste des byzantinischen Geschichtsschreibers Ci- 
namon (rechts von der Ausgangstür); ein Modell der Reiter- 
statue des Königs Ludwig XIV. von Frankreich, ein 
ausgezeichnetes Werk des Bildhauers Desjardins; das 
Denkmal selbst ist durch die Revolution zerstört worden, 
es stand bis 1792 an der Place des Victoires in Paris. 

Die Vitrinen dienen zur Aufnahme von Arbeiten 
der Kleinkunst dieser Zeit. Gruppe von Bernsteinarbeiten 
der verschiedensten Art: Figürchen, Kästchen, Leuchter, 
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Kelche, Brettsteine etc. Gegenstände in Perlmutter-, 
Korallen- und Muscheltechnik hergestellt: Schmuck- 
kästchen, Teller, darunter viele orientalischen Ursprungs; 
kleine Herme, aus verschiedenen Edel- und Halbedel- 
steinen zusammengesetzt (in der Art der im Gränen 
Gewölbe zu Dresden befindlichen Werke). Im allge- 
meinen ziemlich unbedeutende Werke, von mehr 
kulturhistorischem als künstlerischem Wert. 

Im Fenster Glasgemälde mit Wappen von Ge- 
sandten des Regensburger Reichstages, darüber Heilige 
(1660). 

Vorraum 31. 

Man steigt auf mehreren Stufen herab zum Vor- 
raum (31) der Barockkapelle (32). Hier sind verschiedene 
Nachweise der volkstümlichen, religiösen Ge- 
bräuche, als: Weihegegenstände (Votive), Wallfahrts- 
bilder etc. aufgestellt. 

1. Votivbilder aus Wachs; von mehreren derselben be- 
sitzt das Nationalmuseum die Model (Saal 56); 
Wachsstöcke; Votivkerzen. 

2. Wallfahrtsbilder; Reliquiarien; geweihte, mit Kloster- 
arbeit gezierte Palme (bei der Palmsonntagsprozession 
in Rom von König Ludwig I. getragen). 

3. Versilberte Votive; Reliquienbehälter; Sterbekreuze; 
Gemälde, worunter eine Abbildung der hl. Küm- 
mernis; Rosenkränze der verschiedensten Art mit 
Perlen aus Silberfiligran, aus Holz, aus Muscheln etc. 

4. Votive aus Eisen in Menschen- und Tiergestalt; 
die Tierfiguren wurden besonders in Altbayern bei 
den sog. Leonhardswallfahrten dem Heiligen zur 
Abwehr von Seuchen etc. geweiht. — Daneben aus 
Eisen sog. „Würdinger“ , Torso eines Ritters, 
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auch „ Leonhardsklötze“ (Liendl) genannt, mit denen 
zur Erprobung der Kraft und Unschuld Wurf- 
übungen vorgenommen wurden. — Votivköpfe, 
sog. Gesichtsurnen, aus Ton, die, mit Getreide an- 
gefüllt, geopfert wurden. — An den Wänden ver- 
schiedene Votivbilder, die eine Quelle für kultur- 
und kostümgeschichtliche Studien abgeben. Ferner 
sog. »Totenbretter“, wie sie in manchen Gegenden 
Bayerns, vor allem im bayerischen Wald, zum An- 
denken der Verstorbenen an öffentlichen Wegen 
aufgestellt werden. — Grosses Gemälde von Peter 
Candid: „Gott Vater“; es bildete die Bekrönung 
des früheren Hochaltares in der Frauenkirche zu 
München. 

Ein monumentales Steinportal mit geschnitzter Holz- 
türe, ehemals an einem Patrizierhause dahier, Geschenk 
von Münchener Bürgern, führt zu 


Raum 32 

Kapelle 

im Stile des 17. Jahrhunderts. 

Die kirchliche Kunst der neueren Zeit, die mit dem all- 
mählichen Durchdringen der Renaissancegedanken auch im 
Volk etwa Anfang des 17. Jahrhunderts einsetzt, hat auch in 
katholischen Ländern ebenso andere Grundbedingungen wie 
andere Ausdrucksmöglichkeiten als die kirchliche Kunst des 
Mittelalters. Das zeigt sich natürlich in erster Linie in dem 
Bau und der Einrichtung der Gotteshäuser. Dort eine ge- 
heimnisvolle, fast düstere Grundstimmung, erzielt durch die 
bunten Masswerkfenster, die das grelle Tageslicht dämpfen, 
hier ungebrochenes, hellflutendes Sonnenlicht, leuchtend weisser 
Anstrich an Wand und Decke. Dort inbrünstige Andacht und 
mystisches Stillschweigen, hier der helle Jubel und begeisterte 
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Festfreudigkeit, wie sie der Gedanke der siegreich durchgeführten 
Gegenreformation mit sich brachte. 

Aus solchen Grundlagen erwuchs ein neuer, kirchlicher 
Baustil, und vor allem neue Dekorationselemente. Zu diesen 
gehört insbesondere die im Laufe des 17. Jahrhunderts allent- 
halben rasch umsichgreifende Vorliebe für die Stuckdekoration. 
Das leicht zu behandelnde Material wird ein hervorragendes, 
künstlerisches Ausdrucksmittel. 

Die Meister, die auf diesem Gebiete tätig waren, zogen 
von Ort zu Ort, von Kloster zu Kloster, überall reiche Proben 
ihres Könnens hinterlassend. Ganze Künstlerfamilien, ja die 
Bewohner ganzer Ortschaften widmeten sich diesem einträg- 
lichen Geschäft, das Generationen handfertiger und vielgewandter 
Meister heranbildete. Die berühmteste Stukkatorenschule dieser 
Zeit ist in Deutschland die von Wessobrunn, einem altbayerischen 
Kloster, deren Angehörige sogar bis nach Frankreich und Spanien 
kamen. Auch italienische Stukkatoren waren in Bayern tätig. 

Hand in Hand mit dieser neuen Dekorationstechnik geht 
(vom Ende des 17. Jahrhunderts an) die Ausbildung der Fresko- 
malerei, besonders für Deckengemälde. Wie die Behandlung 
des flüssig aufgetragenen Stucks eine rasche und sichere Hand 
erforderte, so verlangte auch die Technik der Freskomalerei, 
bei der mit Wasserfarben auf dem noch nassen Kalkbewurf 
gearbeitet wurde, einen sicheren Blick und einen ausserordent- 
lich geschulten und gewandten Pinsel. Ihre Blütezeit ist in 
Bayern im 18. Jahrhundert, in der Periode des Rokoko. 

Die Inneneinrichtung der Kirche folgt selbstverständlich 
auch dem herrschenden Geschmack. Der Altarbau erhält neue 
Grundgesetze. Längere Zeit zwar hält man noch an der gotischen 
Dreiteilung mit Flügeln und Mittelschrein fest. Bald aber 
treten als ein neues Element, das die Gotik im Altarbau nicht 
kannte, Säulen auf, die das architektonische Gerüst der ganzen 
Anlage bilden. Statt der Figuren, die in der Gotik meist den 
Mittelschrein schmückten, kommt jetzt in der Regel ein grosses 
Altarbild, die holzgeschnitzten Figuren dagegen, von denen man 
sich doch nicht trennen konnte, werden jetzt seitlich von den 
Säulen aufgestellt. Ein Architekturstück, meist ein gebrochener 
Rund- oder Dreiecksgiebel, schliesst die ganze Komposition ab. 

Der Entwicklung des Barockstiles folgend, läuft auch hier 
bald alles — zwar in der Grundanlage das einmal gewählte Schema 
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festhaltend — ins Schwere, Wuchtige, ja Überladene aus. Die 
Säulen werden verdoppelt und dabei noch verschieden ge- 
bildet, gedrehte, gewundene, mit Blumenkränzen oder Laubwerk 
umwundene Säulen werden beliebt. 

In den Kunstformen, die der Wessobrunner Schule 
um 1700 geläufig waren, ist die Stukkierung der Decke 
des Saales gehalten, als charakteristisches Beispiel alt- 
bayerischer Kunstübung. 

Das Deckenbild in der kleinen Kuppel, den hl. Geist 
darstellend, ist eine Neuschöpfung von Professor Kolms- 
perger in München. 

Der Altar entstammt bereits der Rokokozeit; er trägt 
das Wappen der Grafen von Königsegg-Rothenfels und 
stammt aus einer abgebrochenen Kapelle in Immenstadt. 

Geschnitzte Kanzel aus Bamberg; Tabernakel, ge- 
stiftet von Wolf Ferdinand Hund von Lauterbach (1620 
bis 1635); Betbank mit geschnitzten Rokokowangen aus 
der Schweiz; Antependium, in Stuckmarmor ausgeführt, 
aus der Pfarrkirche zu Raisting, Wessobrunner Arbeit. 
— Zierliche Altarmodelle; Christus am ölberg, schönes 
Marmorrelief, 18. Jahrh. 

Vor allem sei auf das treffliche Altarmodell aus 
weissem Marmor aufmerksam gemacht; es stammt aus 
Oberhaching, dem letzten Aufenthalte des 1779 ver- 
storbenen Bildhauers Johann Georg Dürr, der durch die 
Altäre der ehern. Klosterkirche in Salem berühmt ge- 
worden ist; das Modell darf aus stilistischen Gründen 
ihm oder vielleicht auch seinem Schüler und Schwieger- 
sohn Johann Georg Wieland zugewiesen werden. 

Ein treffliches Beispiel kirchlicher Plastik des 
18. Jahrh. ist der harfenspielende Engel (um 1750). 
Die überlebensgrosse Figur stammt aus der Klosterkirche 
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des Benediktiner-Priorats Schäftlarn und ist eine aus- 
gezeichnete Arbeit des Bildhauers Johann Baptist Straub, 
der 1704 zu Wiesensteig in Württemberg geboren, nach 
dem Tode des Karl de Groff in München Hofbild- 
hauer wurde (f 1778). 

Die vergoldete Holzfigur der hl. Maria bildete die 
Bekrönung der früheren Kanzel in der Frauenkirche zu 
München, eine Arbeit (um 1777) des Münchener Hof- 
bildhauers und Akademieprofessors Roman Anton Boos 
(f 1810) eines Schülers und Neffen von Joh. Bapt. Straub. 

Das grosse Gemälde links des Eingangs, eine ver- 
kleinerte Kopie des jüngsten Gerichtes von Michelangelo, 
ist ein Jugendwerk des bayer. Hofmalers Hans Muelich; 
es bildete in der ehern. Franziskanerkirche zu München 
das Familiendenkmal des berühmten bayer. Kanzlers 
Leonhard v. Eck (J* 1550) und war bis zu der 1861 er- 
folgten Restauration der Frauenkirche dortselbst aufbe- 
wahrt. Ebendaher stammen auch die übrigen grossen 
Gemälde der Kapelle: Verkündigung; Auferstehungs- 
christus etc. von P. Candid. 

Das gegen den Rokokogarten gerichtete Tor stammt 
von dem ehern. Cottahause in München; eine Freitreppe 
führt in den Garten hinab. 

Durch Vorraum 31 und Saal 30 zürückkehrend, 
betritt man 


Saal 33. 

Zeit des Kurfürsten Max Emanuel (1679-1726). 

Mit Max Emanuel kam auf den bayerischen Thron ein 
energischer, junger Fürst, den es besonders nach Kriegstaten ge- 
lüstete. Die dem Reiche drohende Türkengefahr gab dem fürst- 
lichen Feldherrn auf den Schlachtfeldern von Wien, Mohacz und 
Belgrad genug Gelegenheit, sich kriegerische Lorbeeren zu holen. 
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Die Anwartschaft auf das Erbe der spanischen Könige, vor allem 
auf die Niederlande, bot dem Fürsten die Aussicht auf eine 
glänzende Zukunft seiner Dynastie und seiner Lande. Diese 
Hoffnung aber erwies sich, nachdem sie ungeheuere Opfer ge- 
fordert hatte, als ein trügerischer Traum. Vom Kaiser geächtet, 
verlor der Kurfürst seine Krone und musste ausser Landes 
fliehen. Erst nach langen Jahren, durch den Rastatter Frieden 
in seine Länder und Würden wieder eingesetzt, konnte Max 
Emanuel zu den Seinen zurückkehren. 

Trotz seines kriegerischen Sinnes war Max Emanuel ein 
eifriger Freund der bildenden Künste. Bauten wie Schloss 
Schleissheim zeugen von der Kunstliebe des Fürsten und dem 
Verständnis seiner Architekten Enrico Zuccali und Joseph EfFner. 
Kunstgeschichtlich bedeutet die Periode Max Emanuels den Ein- 
zug und die allmählich unbeschränkte Herrschaft des französi- 
schen Geschmacks. War doch Paris jetzt durch den Sonnenkönig 
Ludwig XIV. der Mittelpunkt der Welt geworden. 

Dekoration und Einrichtung des Saales zeigen die 
künstlerische Geschmacksrichtung der Zeit, und geben 
gleichzeitig ein intimes Lebensbild des Kurfürsten Max 
Emanuel. 

Die Decke ist nach Motiven im Schlösschen Lust- 
heim bei Schleissheim, mit Spiegelgewölbe, worauf in 
perspektivischer Malerei Genien mit dem kurfürstlich 
bayerischen Wappen, neugemalt von Mössel in München. 
Die Wände sind mit zwei in Brüssel gewobenen Gobelins, 
nach Zeichnungen van der Meulens und Castros, ge- 
schmückt. Dargestellt sind Szenen aus den nieder- 
ländischen Feldzügen : Der Generalstab auf dem Marsche 
und Verproviantierung im Felde. Die Schmalseite des 
Saales nimmt das grosse, für den Kurfürsten vom Hof- 
maler Vivien ausgeführte Gemälde ein: Die Wieder- 
kehr Max Emanuels zu den Seinen nach langjähriger 
Trennung, 1715. 

Wie mächtig die Persönlichkeit des Kurfürsten 
selbst auf die höfische Kunst eingewirkt hat, erkennt 
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man auch an den zahlreichen Entwürfen und Modellen 
zu Reiter-Denkmälern und Standbildern des Fürsten. 

So steht in der Mitte des Saales ein prächtiges Denk- 
malmodell, von 1714. Es scheint zur Dekoration eines der 
Gemächer des Kurfürsten gedient zu haben und trägt die 
Bezeichnung „G. de Grof.“ Kurfürst Max Emanuel sitzt 
als römischer Imperator zu Pferde und sprengt über zwei 
niedergeworfene Feinde und hingestreute Waffen dahin. 
Ein schwebender Genius hält den Lorbeerkranz in 
Händen, die Furie des Krieges liegt zu Boden, der 
Koran zu den Füssen des Siegers. An der Stirne des 
Denkmales erblicken wir das Wappen der vereinigten 
Niederlande, als Herzschild das bayerische Wappen. 

An den beiden Langseiten Reliefs in vergoldeter 
Bronze und zwar das eine die Schlacht bei Mohacz 
(1687), das andere die Erstürmung Belgrads vor- 
stellend (1688). Das schöne Piedestal, mit Schildpatt 
und Messing eingelegt, zieren Laubwerk und Blumen- 
gewinde, unten in der Mitte eine Erdkugel. An den 
Ecken auf vier Gueridons vier kleine Kaiserbüsten aus 
vergoldeter Bronze. 

Weiterhin auf einem Tisch an der Längsseite des 
Saales die Statuette des Kurfürsten zu Pferde, eine ganz 
vorzügliche Arbeit, wahrscheinlich das Modell zu dem 
grossen Reitermonumente des Kurfürsten zu Brüssel, 
das bei der Beschiessung dieser Stadt im französischen 
Kriege 1694 zerstört wurde. An den Vorderecken des 
Piedestals zwei gefesselte Sklaven, Bronzeguss; in der 
Mitte ein vergoldetes Bronzerelief, Porträt des Kurfürsten. 

In der Nähe zwei Statuetten des gleichen Kur- 
fürsten, von weissem Marmor. 

Ausserdem hängt das lebensgrosse, gutbewegte 
Porträt des Kurfürsten über der Türe zur Linken des 
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Eingangs; über der Eingangstüre selbst als Gegenstück 
Kurfürst Clemens August, Erzbischof von Cöln, Bischof 
von Hildesheim und Osnabrück, Hochmeister des 
deutschen Ordens (f 1761). 

Zwischen den Türen ein Porträt der Prinzessin 
Maria Anna Carolina, Tochter Max Emanuels, die im 
Klarissinnenkloster St. Jakob am Anger in München als 
Schwester Theresa Emanuela lebte (f 1750). 

In der Fensterecke die lebensgrosse, trefflich ge- 
arbeitete Marmorbüste des Kurfürsten Johann Wilhelm 
von der Pfalz (J* 1716), der gleichzeitig mit Max Emanuel 
regierte und als Gründer der Düsseldorfer Galerie be- 
rühmt geworden ist. 

Die wissenschaftlichen Bestrebungen der Zeit 
werden charakterisiert durch Erd- und Himmels- 
globus (beim Eingang), Geschenke des Grafen Matteo 
d’Alberti an den Kurfürsten; ferner durch das 
grosse Planetarium, für den Hof gefertigt von George 
Adams in London. Im Mittelpunkt steht die Sonne, 
um die sich die Gestirne durch den Mechanismus eines 
Uhrwerks bewegen (um 1720). 

Ausserdem enthält dieser Saal viele Gebrauchs- 
gegenstände Max Emanuels: Tische, Schränke, Möbel 
mit Aufsätzen, Uhren etc., hauptsächlich in Boulle- 
technik ausgeführt; auf den Tischen Schreibzeuge von 
Bronze, Kästchen, Vasen von Alabaster usw. 

Besonders hervorragende Werke sind: 

Links des Eingangs eine reich mit Bildwerk in 
Silber und vergoldeter Bronze hergestellte Nische von 
G. de GrofF. 

Die Vitrine in der Mitte des Saales, auf einem 
Tisch mit geätzter Solnhofener Platte, enthält verschiedene 
Gebrauchs- und Ziergegenstände, darunter: Automaten- 
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ubr in Form eines Kamels; Emailteller und Büchschen; 
Elfenbeinwerke, besonders aber Toiletten- und Reise- 
necessaires, Reiseapotheken und ein kostbares Jagd- 
besteck von vergoldetem Silber, in Lederetui, 1 1 Stücke 
umfassend, Arbeit des Augsburger Goldschmieds J. Engel- 
brecht, Anfang des 18. Jahrh. ; Uhren. 

ln den Vitrinen an der Fensterwand ebenfalls ver- 
schiedene Gebrauchsgegenstände: Schreibzeug; Gewürz - 
und Tabaksreiber, Bürsten etc. in künstlerischer Aus- 
stattung. — Perlmutterreliefs; Miniaturen; Emailbilder 
usw. Kette zu der höchsten Auszeichnung des bayer. 
Ordens vom hl. Michael (gegründet 1693), vor der neuen 
Organisation. 

(Durch das Fenster Blick in den Hof, worin ein 
Muttergottesbild von einem Hause am Marienplatz in 
München.) 

Einige Stufen führen zu dem anschliessenden kleinen 

Raum 34. 

Hier ist ein Teil der von Max Emanuel in den Türken- 
kriegen, namentlich bei der Erstürmung der Festung 
Belgrad 1688 gemachten Beute aufgestellt. (Vgl. S. 141). 
Weitere Bestandteile derselben besitzt das K. Armee- 
museum dahier.*) 

Plafond mit Allegorie, neugemalt nach einem Kupfer- 
stich: Der Reichsapfel verfinstert den Halbmond. 

An der Wand links des Eingangs das türkische 
Zelt, welches der Kurfürst bei Wien erbeutete; am 
Zelt Trophäen, bestehend aus Rossschweifen (zwei 
türkischen Feldzeichen) und einer Anzahl orientalischer 

*) Saal IV. Führer durch das K. B. Armeemuseum, p. 78 f. 
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Waffen. Dem Zelte gegenüber hängt von der Decke 
herab eine sog. türkische Blutfahne eines Wesirs, mit 
Worten Muhammeds bei der Eroberung von Mekka. — 
Links vom Zelte ein goldgestickter Galasattel und ein 
ReisekofFer. 

In der grossen Vitrine rechts des Ausgangs be- 
finden sich Prachtstücke aus der Beute: Stark ver- 
goldeter Janitscharenhelm mit Ornamenten und Inschriften 
aus dem Koran; orientalische Säbel mit Damaszener- 
klingen und Silber- und Edelsteinmontierung; persische 
Dolche; zwei Flinten mit feinen Damastläufen, mit Silber 
und Gold eingelegt; orientalische Prachtsättel; Kommando- 
stäbe aus Silber und vergoldet. 

Für die künstlerischen Bestrebungen am Hofe der 
Münchener Wittelsbacher wichtig sind die hier aus- 
gestellten Gobelins, mit dem kurf. bayer. Wappen und Alle- 
gorien auf die Türkenkriege, 1724 in der Münchener 
Manufaktur verfertigt. 

Die Gobelinfabrik in München wurde, wie wir bereits gehört 
haben, von Kurfürst Maximilian I. gegründet. (Vgl. S. 132). 
Sie ging jedoch bereits wieder im Jahre 1615 durch die Ungunst 
der Verhältnisse ein. Kurfürst Max Emanuel fasste nun 1718 
den Entschluss, wieder ein ähnliches Etablissement zu errichten, 
und Hess deshalb Arbeiter von Paris kommen. Die Fabrik ent- 
wickelte besonders in den Jahren 1718— 1750 eine rege Tätigkeit. 

Saal 35. 

Miniaturenkabinett. 

In der Stukkierung der Decke zeigt dieses Kabinett 
charakteristisch den Dekorationsstil der 20er Jahre des 
18. Jahrhunderts. 

Zwischen 1710 u. 1720 fing man in Deutschland an, des über- 
triebenen Pompes und der schwülstigen Formen allmählich über- 
drüssig zu wetden. An Stelle der massigen Kartuschen, der saftigen 
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Akanthusranken und dicken Blumengehänge, die wir z. B. in Saal 29 
als Erzeugnisse der Barockkunst kennen lernten, treten jetzt 
leichtere, freiere Formen, besonders ein vielfach verschlungenes 
ornamentales Bandwerk und dünne Zweige, ein eigenartiger 
Stil, der als Verbindung und Vermittlung zwischen dem 
Barock und dem Rokoko aufzufassen ist und als Frührokoko 
bezeichnet werden kann. Diese Stilphase, im Detail ihrer Orna- 
mentierungsmotive teilweise noch dem Barock verwandt, in ihrer 
allgemeinen Stilauffassung jedoch dem Pathos dieser Kunst ent- 
gegengesetzt, ebnete den Weg zu der leichten und heiteren Kunst 
des eigentlichen Rokokos. 

Das Deckenbild, jetzt nicht mehr als Fresko, sondern 
nach venetianischer Art als Ölgemälde in elegantem Stuck- 
rahmen, stammt aus dem ehemaligen Palais der Grafen 
von der Wahl in München (jetzt im Besitze des Herrn 
Dr. Lehmann); ebenso das Bildchen mit den Putten in 
der Hohlkehle der Decke. (Die Pendants zu diesem 
Bildchen sind Neuschöpfungen von J. Watter.) 

In diesem eleganten kleinen Raum ist der grösste 
Teil der nachmittelalterlichen Miniaturensammlung des 
Museums untergebracht. 

Das Wort „Miniatur“ kommt vom lateinischen minium, d. i. 
Mennig, ein Farbstoff, der ursprünglich zur Herstellung gemalten 
Schmuckes in geschriebenen Büchern diente. Im Mittelalter, wo 
sich meist Klosterangehörige mit Ausübung dieses Kunstzweiges 
beschäftigten, war die reiche Ausstattung der Bücher mit Initialen, 
Randzeichnungen und Einfassungen, mit kleineren im Text ver- 
streuten Bildchen oder mit ganze Seiten bedeckenden Dar- 
stellungen überaus beliebt. 

In der Zeit, die uns hier beschäftigt, wurde der Name Mi- 
niaturmalerei auf alle in kleinem Massstab gehaltenen Gemälde 
übertragen. Diese Bildchen, meist auf Pergament, Kupferplättchen 
oder Elfenbeintafeln gemalt, wurden mit Vorliebe zu Geschenk- 
zwecken benützt. Daher ist es leicht erklärlich, dass sich inner- 
halb dieser Kunstgattung bald ein eigener Zweig für die minu- 
tiöse Porträtmalerei ausbildete, denn kaum ein Gegenstand ist 
geeigneter, als Geschenk die Erinnerung wach zu erhalten, als 
eben das Bildnis des Gebers selbst. 

10 * 
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Schon im 16. Jahrhundert an manchen Höfen gepflegt — 
wir erinnern nur an die ausgezeichneten Miniaturporträts Hol- 
beins — , kam diese Liebhaberei im 17. Jahrhundert allmählich 
in Mode, um besonders im 18. Jahrhundert, teilweise in Verbindung 
mit dem Aufschwung der Porzellankunst, ihren künstlerischen 
und kulturellen Höhepunkt zu erreichen. 

Aus allen 3 Jahrhunderten sind wertvolle Porträt- 
miniaturen vorhanden. Aus dem 16. Jahrhundert zahl- 
reiche Porträts des österreichischen Erzhauses, meist 
mit Deckfarben auf Pergament gemalt. Das bedeutendste 
Stück aus dieser Zeit ist jedoch wohl das Bildnis eines 
bärtigen Mannes, bez. mit H M, also ein Werk des 
bayer. Hofmalers Hans Muelich, f 1573. Das Bildchen 
atmet noch die gute Renaissancetradition, wie sie in 
seinen Porträts vor allem Holbein d. j. verkörpert. 

Das 17. und 18. Jahrhundert ist durch zahlreiche 
Porträtmedaillons vertreten, meist Bildnisse bayerischer 
Fürsten und ihrer Gemahlinnen. Die Technik ist gerade 
in dieser Zeit sehr mannigfach ; einer besonderen Vor- 
liebe erfreute sich die Emailmalerei auf Kupferplatten. 
Auch öl- oder Lackmalerei auf ovalen Kupfertafeln wird 
gerne geübt. Oft sind diese Malereien schon in reicher 
Metallfassung oder gar in einem reich mit Edelsteinen 
besetzten Rahmen. Die Porträts stellen meist fürstliche 
Personen, vor allem Angehörige aus dem Gesamthaus 
Wittelsbach dar. Die Mehrzahl der letzteren ist von dem 
berühmten Emailleur Ludwigs XIV., Petitot und seinen 
geschickten Gehilfen Charles Bordier und Hardin gemalt; 
bekannt ist, dass Bordier namentlich die Gesichter zu den 
Bildnissen Petitots malte. Ausser diesen Fürstenbildern 
sind vorzüglich die Porträte Sobieskis bemerkenswert. 

Auch die Porträts von Persönlichkeiten, die heute 
nicht mehr mit Sicherheit zu identifizieren sind, haben 
vor allem als Kostümbilder wissenschaftlichen Wert. 
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Originell ist das kleine Votivbild, das zum Dank für 
die Geburt des Prinzen Ferdinand Maria im Jahre 1636 
gemalt wurde. Beachtenswert ist ferner das originelle 
Gesellschaftsstück 1788 von Elias Nilson, Maler und 
Kupferstecher in Augsburg. 

Hervorragende Leistungen der Pastellmalerei 
oberhalb der Schränke. Hervorzuheben sind das Selbst- 
porträt des Hofmalers Vivien (vgl. auch S. 142), f 1736, 
sowie das von ihm gemalte Bildnis eines französischen 
Feldherrn; Gemälde von Madame Molin (vier Elemente) 
und Rosalba Carriera (1675 — 1757). Von letzterer das 
Mädchen mit Tambourin. 

Das Malen mit Pastellfarben war gleichfalls eine oftgeübte 
Modeliebhaberei des 18. Jahrhunderts; die Technik entsprach mit 
ihrer feinen Zartheit, ihren unausgesprochenen Tönen so recht 
dem Charakter der Zeit und ihrer Menschen. Auch diese Art der 
Malerei eignete sich besonders zur Darstellung von Porträts. 
Es ist bezeichnend für den Stil dieser Kultur, dass sich im 
18. Jahrhundert gerne auch Frauen mit dieser Technik beschäf- 
tigten ; die meisten der kunstsinnigen Fürstinnen der Rokoko- 
periode übten oft nicht ohne Geschick selbst diese Liebhaber- 
kunst. Mit farbigen Kreidestiften wird auf steifen glatten Unter- 
grund, meist auf Pappe gemalt. 

Diesen ausgesprochen künstlerischen Arbeiten reihen 
sich Spielereien ohne eigentlichen Kunstwert an, wie 
z. B. minutiöse Schlachtendarstellungen etc. aus Masse 
in perspektivischer Anordnung hinter Glas. 

Saal 36. 

Zeit des Kurfürsten Karl Albert (1726— 1745) 
als Kaiser Karl VII. 

Unter Max Emanuels Sohn, Karl Albert, kam der franzö- 
sische Einfluss in Leben und Kunst vollends zum Durchbruch. 
Politisch war der Kurfürst nicht eben glücklich. So ist auch 
die Kaiserkrone, die der bayerische Kurfürst 1742—1745 trug, 
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für ihn und sein Land nur eine Quelle des Unglücks geworden. 
Aber trotzdem ist seine Regierungsperiode für die kulturelle 
Entwicklung Bayerns von anhaltender Bedeutung geblieben. 

Karl Alberts künstlerische Bestrebungen stehen im Zeichen 
der frohen, leichten Weise des Rokoko, vermittelt vor allem in 
München durch den Hofarchitekten Francois Cuvilliös. Die durch 
Brand 1729 zerstörten Reichen Zimmer der Residenz erhielten 
eine neue glänzende Ausstattung im Sinne des neuen Stiles; in 
Nymphenburg und in dem dortigen Gartenschlösschen Amalien- 
burg entfaltete der Wessobrunner Stukkator Joh. Bapt. Zimmer- 
mann ein glänzendes Können als Dekorateur. 

Hatte im Anfang der Regierungszeit Karl Alberts in der 
Ornamentik noch das Laub- und Bandelwerk des Frührokoko 
mit seinen dünnen und zarten Formen geherrscht, so entwickelte 
sich im Anschlüsse an die reizvoll bewegte Formenwelt Cuvil- 
liös seit Ende der 30er Jahre das volle Muschelwerkrokoko, in 
welchem die Formen wieder kräftiges Relief erhalten und im 
ganzen ein etwas derberer Grundzug durchbricht. Für die 
ganze Lebensauffassung des Rokoko ist es bezeichnend, dass 
damals in den Möbeln Typen bequemer Einrichtungsgegenstände 
geschaffen wurden, die jetzt noch im Gebrauch sind, z. B. das 
Sofa, die Kommode. 

Auch die Ausschmückung dieses Saales in Weiss 
und Gold ist im Charakter Cuvillies gehalten ; sie stammt 
in ihren Hauptteilen aus dem ehern, gräfl. v. d. Wahl- 
schen Palais dahier (jetzt im Besitze des Herrn 
Dr. Lehmann). — An der Decke ein Kinderfries nach 
Motiven einer Zimmerdecke aus dem sog. neuen Schloss 
in Bayreuth, einer dem Münchener Werk ungefähr 
gleichzeitigen Schöpfung des Markgrafen Friedrich von 
Brandenburg-Kulmbach (reg. 1735—1763). 

An den Wänden drei grosse, in die Vertäfelung 
eingelassene Spiegel; an der Hauptwand eine Nische mit 
einem farbenprächtigen Brüsseler Gobelin von H. Rey- 
dams: Rast der Diana auf der Jagd. Davor Sofa mit 
Hautelissenbezug. Weitere dem Stile entsprechende Möbel 
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zieren den anmutigen Raum. In der Nische über dem 
Cheminee eine Holzstatue, Minerva oder Gallia dar- 
stellend, von dem bayer. Hofbildhauer Roman Anton Boos. 

Über den Türen die Porträts des Kurfürsten 
Maximilian III. Joseph und seiner Gemahlin Maria Anna. 

In den Vitrinen vielerlei Erzeugnisse der Kleinkunst 
und des Kunstgewerbes: 

1 . Rechts des Eingangs : In vergoldetem Rokokogehäuse 
die Elfenbeinfigur des hl. Sebastian; Nippes von 
Altmeissener Porzellan mit Metallmontierung. (Diese 
Art setzt sich in den folgenden Vitrinen fort.) 

In der Mitte des Saales: 

2. Vasen, Schreibzeug, Lichtschirm. In der Mitte 
schlafende Schäferin, Elfenbeinwerk des besonders 
in Dresden tätigen J. C. L. (von) Lücke (um 1750). 

Rechts vom Ausgang: 

3. Schreibzeug und Leuchter, wie oben. Figur des heil. 
Eligius, Patrons der Goldschmiede; in Kupfer ge- 
trieben und vergoldet, 18. Jahrh., von der Münchener 
Goldschmiedezunft. 

4. Vasen, Leuchter, Lichtschirme etc., wiederum Meis- 
sener Porzellan. Darüber eine prächtige Vase, eben- 
falls Meissener Provenienz, mit dem sog. Schnee- 
ballen-Dekor. (Über die Meissener Porzellanfabrik 
vgl. Saal 80.) 

Saal 37. 

Zeit des Kurfürsten Karl Albert (1726— 1746) 
als Kaiser Karl VII. 

'Fortsetzung.) 

Prunksaal in Orange und Gold mit halbrunder 
Fensterseite, Spiegeln und Gemälden. An der Ostseite 
eine Empore. Die Schnitzereien im Charakter Cuvilli6s 
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und Effners sind zum Teil alt und stammen aus dem 
ehemaligen Seefeldschen Palais dahier. Sie bekunden, 
wie die vergoldeten Stukkaturen an der Decke etwa den 
Charakter der Dekorationen der Reichen Zimmer in der 
K. Residenz in München und der Amalienburg im 
NymphenburgerSchlossgarten, 1730 — 1740. Die Schnitze- 
reien sind technisch vorzüglich ausgeführt. In der 
Rokokoperiode erreichte überhaupt das technische 
Können, das in der Barockperiode unter der Verwen- 
dung der kräftigen, überquellenden Formen im Kunst- 
handwerk nachgelassen hatte, wieder eine ausserordent- 
liche Höhe. 

Die über den beiden Kaminen angebrachten Bildnisse 
Karl Alberts und seiner Gemahlin Amalia Maria Josepha, 
Tochter des Kaisers Joseph I., im Jagdkostüm sind 
Kopien von Prof. E. Papperitz nach im Privatbesitz 
befindlichen Originalen. Von der Decke hängen drei 
grosse Kristalllüster herab. 

Neben den Kaminen alte Ölgemälde aus dem 
Depot von Schleissheim, darstellend die kurfürstlich 
bayerischen Lustschlösser Dachau bei München, von 
Herzog Albrecht V. erweitert und verschönert (Pla- 
fond daraus in Saal 22 und im Treppenhaus); Starn- 
berg (seit 1370 Schloss der bayerischen Herzoge); Berg, 
am Würmsee, 1676 von Ferdinand Maria erworben, 
als Staffage Hirschjagd im See; Lichtenberg am Lech 
ein Lieblingsaufenthalt Max Emanuels, mit Auszug zur 
Falkenbeize. 

Unterhalb der Empore ein Gemälde von Stüber, 
darstellend ein Seefest mit Hirschjagd auf dem Würmsee 
mit dem von 110 Ruderern bewegten Prachtschiff 
„Bucentaurus“, welches nach dem venetianischen Vor- 
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bild erbaut und so getauft wurde.*) Nebenan links die- 
selbe Darstellung mit einiger Veränderung, rechts eine 
Jagd auf dem Ammersee, gemalt von Bidermann. 

Unterhalb des Mittelbildes kleines Prachtdenkmal 
in Altarform, von Karl Albert der bayerischen Genealogie 
gesetzt. Es enthält in 63 Intaglios aus Bergkristall die 
Regenten Bayerns von Theodo I. bis Karl Albert selbst; 
zwei Amethystsäulen flankieren den mit edlen Steinen 
und Kameen gezierten, nach oben mit dem Kurfürsten- 
hut abgeschlossenen Aufbau. 

Die Mitte des Saales nimmt eine grosse Vitrine 
ein, die ostasiatische Porzellane enthält, grösstenteils 
chinesischer Provenienz, aus der K’ang-hsi-Periode (1662 
bis 1722): Vasen, Schüsseln, Schalen, Räuchergefässe. 
Die Silbermontierung und das kunstvolle Metallbeschläg 
wurden erst in Europa hergestellt. Wohl das kostbarste 
Stück ist ein bauchiger Krug mit engem Hals; die Hand- 
habe bildet ein Drache, ein Phantasietier windet sich 
um die Vorderseite des Gefässes. Die Stücke stammen 
fast alle aus dem Besitze bayerischer Fürsten. Eines 
der ältesten Stücke ist wohl der weisse, mit blauen 
Blumen bemalte Teller, der aus der Periode des Kaisers 
ChSng-tS (1506 — 1521) stammt. Andere ostasiatische 
Porzellane auch im Saal 80. (Über ostasiatisches 
Porzellan vgl. Saal 80.) 

Vor der Vitrine grosse astronomische Uhr mit 
Glockenspiel und mechanischen Figuren, von Johann 
Martin Arzt in München um 1765 gefertigt. 

*) Eine moderne Nachbildung des zerstörten Prunkschiffes 
befindet sich jetzt im „Deutschen Museum.“ Ein Bruchstück 
der Originalfigur am Bug des Schiffes vor Saal 54 unseres 
Museums. 
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Auf den Kaminen ausser einer Reiterstatue 
Augusts des Starken von Sachsen und Polen (Vorbild 
zu dem in der Neustadt zu Dresden befindlichen Denkmal) 
ebenfalls verschiedene altchinesische Schalen. 

(Die auf den Spiegelkonsolen oberhalb der Wand- 
gemälde stehenden dekorativen Del fterge fasse sind Nach- 
bildungen.) 

Rechts vom Ausgange prächtige Hautelisse: Die 
Flucht nach Ägypten, von Borght in Brüssel verfertigt. 


Saal 38. 

Zeit des Kurfürsten Max 111. Joseph (1745— 1777) 

ln die Periode des Kurfürsten Max III. Joseph fällt als 
grösste Kunstleistung des Hofes der Bau des einziganigen 
Residenztheaters in München (1752 — 1760). Nebenher geht noch 
die Gründung und Ausgestaltung einer Porzellanfabrik, 1747 
zuerst eingerichtet in der Vorstadt Neudeck in der Au, 1761 
unter der Direktion des Grafen Sigmund von Haimhausen nach 
Nymphenburg verlegt. (Näheres vgl. Saal 82.) 

Im allgemeinen war die glänzende Hofhaltung und Reprä- 
sentationslust der Zeit Karl Alberts einem einfacheren Sinn 
von bürgerlichem Beigeschmack gewichen. Dagegen zeichnete 
sich Max Joseph durch wissenschaftliche Bestrebungen und 
höchst persönliche Neigungen auf dem Gebiete der Musik aus. 
Volksbildung und Volkswohlfahrt wurden ihm führende Ge- 
danken der inneren Politik. Die Gründung einer Akademie der 
Wissenschaften im Jahre 1759, sowie die Einrichtung einer 
Kunstakademie bezeichnen den Geist der Zeit und des regieren- 
den Fürsten. 

Die Einrichtung des Max III. Joseph gewidmeten 
Saales betont ein Hauptereignis unter diesem Kurfürsten, 
die Gründung der bayer. Akademie der Wissenschaften. 
Zwei Seiten des Saales nehmen die alten Originalschränke 
aus der Bibliothek der Akademie ein. Über diesen sind 
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zehn moderne Porträtkopien der Gründungsmitglieder 
dieses gelehrten Institutes angebracht, gemalt von G. 
Laeverenz und J. Watter. (Die Originale befinden sich 
im Sitzungssaale der Akademie.) Beginnend vom Ein- 
gänge links: Hofkriegsratssekretär Zaupser; Hofleibarzt 
Wolter; Geschichtsschreiber Westenrieder; Theatiner 
Sterzinger ; Schottenbenediktiner Kenedy ; Reformator 
des bayerischen Schulwesens H. Braun; Münzrat Dom. 
Linprun, in dessen Hause die ersten fünf Genossen sich 
sammelten ; Graf Sigmund von Haimhausen ; Bergrat 
Lori und Astronom P. v. Osterwald. Der stilistische 
Charakter der Dekoration gehört allerdings schon einer 
späteren Periode, dem Ende des 18 . Jahrh. an. 

In den Nischen der Ost- und Westwand zwei nahezu 
lebensgrosse Figuren des Apollo und der Diana aus 
weissem Marmor, aus einem früheren Palais dahier 
stammend. 

Über den Türen die Porträts des Kurfürsten und 
seiner Gemahlin Maria Anna Sophie von Sachsen. 
Eine trefflich ausgeführte Büste des Kurfürsten aus 
weissem Marmor in der Fensterecke. 

Zwei figurenreiche Bilder an der Eingangswand 
deuten auf die grosse Pflege hin, welche die Musik unter 
diesem Kurfürsten, der ja selbst ausübender Künstler 
war, erfuhr. Dargestellt sind zwei Hofkonzerte. Es sind 
jene feingeistigen, durch Musik verschönten Zusammen- 
künfte in dem fürstbischöflich Freisingschen Schlosse 
bei Ismaning, bei denen der Kurfürst die Gamba spielte, 
begleitet von seinen Geschwistern. Die Bilder sind ge- 
malt von Delcloche und Horemans; von letzterem auch 
die zwei auf die bayerische Hofmusik sich beziehenden 
Gemälde an der Fensterwand rechts. 
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Den wissenschaftlichen Bestrebungen, die unter 
Max III. Joseph in München gepflegt wurden, entspricht 
auch die übrige Ausstattung des Raumes durch zahl- 
reiche wissenschaftliche Instrumente. 

1. In der Mitte des Saales eine kunstreiche Planeten- 
maschine nach dem System des Kopernikus, gefertigt 
von Johann Georg Nestfell, Kaiserl. astronomischem 
Hofuhrmacher, aus Wiesentheid bei Bamberg, 1759. 

2. In der Vitrine eine grosse Gruppe von mathematisch- 
physikalischen Instrumenten, besonders von Kom- 
passen und Sonnenuhren, Sonnenringen, Quadranten 
etc., von der einfachsten bis zur kostbarsten Art, 
vom 15. — 19.Jahrh.; darunter: Astrolabium planum 
von 1491; Astrolabium von Christoph Schissler von 
1569; von Volckmer (1593); ferner von Karner, 
Gräsel, Willebrand, Schega, Müller u. a. 

3. Modell der Bewegung von Erde und Mond aus 
Bamberg. 

Saal 39. 

Hier setzt sich die Sammlung der mathematischen 
und physikalischen Instrumente fort, von denen viele 
aus dem ehemaligen physikalischen Institut der Universität 
zu Würzburg stammen. Vertreten sind besonders alte 
Instrumente für Demonstrationen in der Optik, Mechanik, 
Hydraulik, Chemie und Pharmazie etc.; ferner Modelle, 
Massstäbe, Gewichte; ein Astroplanum von Brander u. a. 

An den Fensterwänden vier Ölgemälde mit der 
Darstellung von Hoffestlichkeiten anlässlich der Geburt 
des nachmaligen Kurfürsten Max III. Joseph. Dann 
minutiös ausgeführte Schlachtendarstellungen aus den 
Türkenkriegen. 

Wir kehren durch Saal 38 zurück und betreten den 
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Saal 40. 

Landshuter Zimmer. 

Die Ausstattung ist einem Zimmer aus dem Hause 
des jetzigen Moserbräu in Landshut entnommen, welches 
einst als Absteigequartier für die höfischen Gäste diente. 
Mit leichtem Stuck verziert, in weisser Tönung und 
Goldauftrag macht dasselbe einen einfachen, aber ge- 
diegenen Eindruck, den die vielen in die Wände 
eingelassenen Spiegel und kleinen Ölgemälde verstärken. 
Dieselben stellen gut stilisierte Landschaften dar, sowie 
Bildnisse aus der kurfürstl. bayer. Familie, so: Max 
Emanuel mit Maria Antonia; Karl Albert mit Maria 
Amalia; den Kurprinzen Maximilian Joseph; dann die 
Brüder Karl Alberts: Clemens August, Kurfürst von 
Cöln, und Joh. Theodor, Kardinalbischof von Regensburg 
und Freising. 

Die Dekoration des Raumes dürfte um 1 730 entstanden 
sein, stellt also eine viel frühere Stilphase dar, als der 
anstossende Akademiesaal. 

Die Einrichtung ist, dem ehemaligen Zweck des 
Zimmers entsprechend, in schlichtem Charakter gehalten. 
Kommoden, Kästchen, eine Kastenuhr in Boulletechnik 
(um 1730), auf dem Kamin eine französische Bronzeuhr 
von J. B. Bailion in Paris im reichsten Stile Louis XV. 
(gegen 1750), ein einfaches Sofa und Tabourets etc. 
bilden mit dem Tische in der Mitte den Schmuck des 
Raumes. 

Auf dem Tische in der Mitte eine Sammlung von 
Fächern. 

Unter zwei Vitrinen an den Wänden eine Anzahl 
von Schachspielfiguren und Dambrettsteinen mit den 
dazu gehörigen Spielbrettern. Die Figuren sind vielfach 
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kunstvoll in Holz und Elfenbein geschnitzt, auch aus 
Metall und mit Muschelverwendung hergestellt; die 
Dambrettsteine sind meist guillochiert. 

(Durch die Fenster Blick in den .Brunnenhof“.) 

Einige Stufen führen hinab zu 

Saal 4t. 

Elfenbeinkabinett. 

Die weisse, marmorartig stukkierte Decke ist mit 
Apollo, Putten, Goldgirlanden etc. geschmückt, Abgüsse 
nach Motiven aus dem Musikzimmer der Eremitage bei 
Bayreuth, dem Gartenschloss der Schwester Friedrichs 
des Grossen. Die um 1755 entstandenen Originale sind 
Arbeiten des italienischen Stukkators Martino Petrozzi. 
Die Füllungen der Türen sind mit vergoldeten, stukkierten 
Festons und farbigen Mosaikimitationen verziert. 

An den Wänden farbenreiche niederländische Bild- 
teppiche: links des Eingangs Seeschlacht; dann Diana 
auf der Jagd in reicher Landschaft. Der grosse Gobelin, 
der Generalstab, sowie die zwei schmalen am Fenster, 
eine Heuernte und Pferdeweide darstellend, sind nach 
van der Meulen gewirkt und gehören zu der bei Saal 33 
erwähnten Serie. (Vgl. S. 142.) 

Hier finden sich vorzugsweise Werke aus dem ehe- 
maligen, früher in der Herzog-Maxburg zu München 
befindlichen „Elfenbeinkabinett“, zu welchem von 
Herzog Maximilian 1. der Grund gelegt wurde; einige 
Dreharbeiten von seiner Hand begegneten uns bereits in 
Saal 28 (vgl. S. 129). Maximilians Nachfolger, welche gleich- 
falls mit Erfolg sich in dieser Kunst versuchten, pflegten 
gerade diese Sammlung mit besonderer Liebe, weshalb 
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sie wohl als eine der reichst ausgestatteten nach jeder 
Richtung hin betrachtet werden kann. 

Allerdings sind die hier ausgestellten Stücke durch- 
weg Arbeiten der neueren Zeit. 

Nach der ersten grossen Blüteperiode der Elfenbein- 
schnitzerei im Mittelalter, setzt erst im 17. und 18. Jahr- 
hundert wieder eine entsprechende Bewertung und Verwen- 
dung dieses eigenartigen Kunstmaterials ein. Im 16. Jahr- 
hundert kommen solche Arbeiten nur vereinzelt vor, dann aber 
meist in höchster technischer und künstlerischer Vollendung. Zu 
den hervorragendsten Stücken, die in dieser Zeit überhaupt ge- 
schaffen wurden, gehört der unten näher beschriebene Münz- 
schrein des bayerischen Kurfürsten Maximilian I. Im 17. Jahr- 
hundert bat dann neben der Abwandlung des Geschmacks auch 
ein äusserer Umstand die allgemeine Aufnahme dieser Kunst- 
übung wieder hervorgerufen und gefördert. Durch die direkte 
Seeverbindung mit Ostindien wurde das damals seltene und 
kostbare Material jetzt in Europa in grossen Mengen eingeführt. 
Das brachte naturgemäss auch eine Wiederbelebung der stark 
zurückgedrängten Kunst der Elfenbeinschnitzerei mit sich. Das 
Elfenbein wurde das bevorzugte Material der Kleinplastik; diese 
dann aber zugleich auch ein bevorzugtes Gebiet für die künst- 
lerische Betätigung vornehmer Dilettanten. Mit dieser Liebhaber- 
kunst hängt auch die Verweltlichung der Motive und Gegenstände 
zusammen. Reliefplatten in Rahmen dienten als selbständige 
Kunstwerke zum Schmuck der Wände oder wurden in Möbel und 
Schreine als Dekoration eingelassen. Kostbares Geschirr und 
Trinkgerät, eine Reihe kleiner Gebrauchsgegenstände, wie Griffe, 
Büchsen, Dosen, Fächer, Jagdgerät und Prunkwaffen und anderes 
mehr wurde aus Elfenbein hergestellt. Dazu kamen noch zahl- 
lose Figuren und Gruppen mit den verschiedensten Motiven, 
zum Teil in geradezu verblüffender Technik. Einen besonderen 
Effekt erzielte man auch durch Vereinigung mit anderem Ma- 
terial, besonders mit dunkelgebeiztem Holz. 

Die oft pyramidale Anlage grösserer Elfenbeingruppen, sowie 
das Vorkommen schlanker, langgezogener Gestalten erklärt sich 
wahrscheinlich aus dem Festhalten der Umrisse, die durch die 
Form des Zahnes vorgezeichnet waren. Jedes Flachrelief und 
tiefunterschnittenes Hochrelief wird mit gleicher technischer 
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Sicherheit in dieser Periode oft Fast handwerksmässig hergestellt. 
Besonders bei figürlichen Reliefs tritt ein stark malerisches 
Moment in die Erscheinung durch die der Tafelmalerei ent- 
nommene Einteilung in die drei Gründe, wobei die Figuren des 
Vordergrundes meist als Hochreliefs, die des Mittelgrundes in 
mässig flachem und alles übrige in ganz flachem Relief und in 
starker perspektivischer Verkürzung behandelt werden. Der 
vorwiegend dekorative Charakter aller dieser Arbeiten berechtigt 
jedoch zu solchem Verwischen der Grenzen zwischen Plastik 
und Malerei, genau so, wie es auch die monumentale Plastik 
des Barock in der Regel getan hat. 

Auch in technischer Hinsicht schliesst sich die Elfenbein- 
skulptur des 17. und 18. Jahrhunderts der Plastik grösseren 
Stiles an, im Gegensatz zur mittelalterlichen Elfenbeinkunst, 
die stets mehr die eigentliche Schnitztechnik hervorhebt. Der 
Marmorbildhauer in erster Linie hat den Elfenbeinschnitzer 
beeinflusst. Mit geschicktem Blick für die Vorzüge seines 
Materials hat auch der Elfenbeinarbeiter in dieser Zeit mit Vor- 
liebe nackte, menschliche Figuren dargestellt, denn kaum ein 
künstlerisches Material vermag besser den warmen und weichen 
Ton oder die feine Struktur der menschlichen Epidermis vor- 
zutäuschen. Aus diesem Grunde vor allem ist auch auf die 
Anwendung von Farben und farbigen Effekten durchweg ver- 
zichtet; das Material wirkt allein durch seine natürlichen Reize. 
Höchstens, dass in späterer Zeit eine gewisse Farbenstimmung 
erzeugt wurde dadurch, dass für die Gewänder dunkelgebeiztes 
Holz verwendet wird, aus dem heraus sich die Fleischteile um 
so leuchtender und natürlicher abheben. 

Das hervorragendste Kunstwerk ist der 
Elfenbein-Münzschrein, den Herzog Maximilian I. 
durch den Hofbildhauer Christoph Angermaier aus 
Weilheim (f 1632) von 1618 — T624 fertigen Hess. 
Die Bekrönung des Ganzen bildet die Reiterstatue eines 
römischen Triumphators, auf den Ecken vier Könige 
als Kriegsgefangene. Der weitere Bildschmuck stellt 
die Archäologie und Numismatik dar, auf den Rückseiten 
Nimrod und Romulus; auf den Nebenseiten der baye- 
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rische Löwe und der Namenszug Maximilians und seiner 
Gemahlin Elisabeth; die Flügeltüren zeigen innen rechts 
oben Apollo als Hirten, in der Mitte musizierende 
Nymphen, unten den Tiber; links oben ein Hirte, die 
Schalmei blasend, in der Mitte ebenfalls musizierende 
Hirten, unten der Genius der Geschichte. (In der 
Mitte des Saales.) 

Ebenfalls von der Hand Angermaiers, in seinem 
Todesjahr 1632 hergestellt, stammt ein prächtiges Relief 
der hl. Familie, schon deshalb wertvoll, weil es die volle 
Künstlerinschrift trägt. Italienische Erinnerungen lassen 
sich nicht verleugnen, besonders Reminisenzen an Andrea 
del Sarto.*) 

Ein anderer Münchener Meister, Hofbildhauer 
Andreas Faistenberger (1646—1735), ist mit einem Relief, 
„Leichnam Christi“, vom Ende des 17. Jahrhunderts 
vertreten. 

Andere Meister auf diesem Gebiete, die für den 
Hof der Wittelsbacher tätig gewesen sind, waren vor 
allem : der Venezianer Antonio Leoni, sowie die Deutschen 
Ignatz Eihafen und Mathias Rauchmiller unter dem 
Kurfürsten Johann Wilhelm von der Pfalz (1690 — 1716). 

Von Leoni sind die „Bekehrung Pauli“, vollrund ge- 
arbeitete Figuren des hl. Hieronymus und Johannes 
des Täufers, sowie zahlreiche grössere und kleinere 
Reliefs, teils mythologischen Inhalts, teils mit Szenen 
aus der römischen Geschichte. 

Von Ignatz Eihafen, wohl aus Nürnberg, in Wien 
und anderwärts in der 2. Hälfte des 17. und im frühen 

*) Bezüglich des Standortes der einzelnen im Text genann- 
ten Kunstwerke verweisen wir auf die den Gegenständen bei- 
gelegten Etiketten, bis die in Angriff genommene Neuordnung 
der Elfenbein-Sammlung durchgeführt ist. 
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18. Jahrh. tätig, sind vor allem die vollrund ge- 
arbeiteten Figuren Bacchus und Venus, sowie ver- 
schiedene Reliefs, Gruppen, Nymphen und Faune, 
Bacchanalien. 

Von Mathias Rauchmiller besitzt die Sammlung die 
vollrund gearbeitete Gruppe „Nessus, die Dejanira rau- 
bend“, sowie einen Christus an der Martersäule, beide 
gegen 1700. 

Unter Kurfürst Max III. Joseph hatte sich der fürst- 
lichen Gunst vor allem Simon Troger von Haidhausen 
zu erfreuen, der, früher Hirtenjunge, in der eigenen 
Art, Elfenbeinschnitzerei mit Holzschnitzerei zu ver- 
binden, es zu einer staunenswerten Geschicklichkeit 
brachte. Bedeutender noch als seine „Zigeunerfamilien“ 
sind „der Brudermord Kains“, „Abrahams Opfer“, 
„Simson, den Löwen erwürgend“, „der Raub der 
Proserpina“, „Silen auf einem Wagen, von Kindern 
und Bacchantinnen umgeben“. (Arbeiten Trogers vor 
allem oben auf den Glasschränken und in der mittleren 
Vitrine.) 

Ein Nachahmer Trogers ist Hans Krabensberger, 
ebenfalls aus Bayern, der jedoch meist nur kleinere 
Gruppen und Figuren, namentlich Zigeuner und Bettler 
arbeitete. Von ihm sind die „Marter des hl. Laurentius“, 
„die Zigeuner und Bettler“. 

Von anderen deutschen Meistern, die im Museum 
vertreten sind, seien genannt: Gebrüder Dominikus 
und Franz Steinhard aus Weilheim (Auffindung Mosis), 
um 1700, Georg Petel aus Weilheim (hl. Hieronymus) 
aus der Frühzeit des 17. Jahrh. 

Niederländischer Provenienz sind Kinderbacchanalien 
und spielende Kindergruppen, von den Meistern J. Cosyns. 
J. Mansel, P. Scheemackers (um 1700). 
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Dem Norweger Magnus Berg (f 1739) wird ein 
schönes flottgeschnitztes Relief, Maria mit Kind und 
Johannesknaben, zugeteilt. 

Aus Spanien stammen wohl das figurenreiche, ovale 
Relief eines Göttermahles, sowie die Reliefs einer Kreuz- 
abnahme und des Martyriums des hl. Laurentius. 

Ausserdem bergen die Vitrinen einen grossen Schatz 
an wertvollen Arbeiten, die bis jetzt keinem bestimmten 
Meister zuzuteilen sind. So u. a. prächtig ausgeführte 
mythologische Figuren, besonders Herkulesdarstellungen, 
darunter solche in kleinerem Format; dann Griffe für 
Bestecke, Hirschfänger, Stöcke etc. 

Religiöse Figuren und Gegenstände, darunter ein 
technisch hervorragender Bischofsstab im Rokokostil; 
Sammlung von Totenköpfchen zu Kreuzesdarstellungen. 

Körper und Deckel zu Trinkgefässen mit mytholo- 
gischen Szenen; viele kleinere Elfenbeingegenstände 
figürlicher und dekorativer Art, religiösen und profanen 
Charakters; auch Kästchen, Büchschen usw. 

Grosse ovale Prunkschale, mit auf das „Wasser“ 
bezüglichen Darstellungen. Oberhalb und neben dieser 
Schale sowie an der Wand rechts der Eingangstüre die 
Darstellungen des Kruzifixus in seltener Grösse und 
Schönheit. 

Eine Gruppe für sich bilden die sog. passicht gedrehten 
Geflsse und Nippes, gekünstelte Spielereien, denen wir heute 
wenig Geschmack mehr abgewinnen können. Diese Gefässe mit 
ihren völlig willkürlich gebildeten Formen und Linien, ihren 
papierdünn ausgearbeiteten und zierlich durchbrochenen, in- 
einanderliegenden Kugelwerken sind allerdings eher Spielerei, 
Kunststückchen als Kunstwerke. Man erreicht kaum einen andern 
Zweck als die Absicht, durch raffinierte Überwindung techni- 
scher Schwierigkeiten den Beschauer zu blenden. Für den prak- 
tischen Gebrauch eigneten sich die Gefässe doch wohl nur in 
den seltensten Fällen. 

11 * 
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Für die Technik von Interesse ist die Elfenbein- 
drehbank mit Guillochier-Apparat, von Franz Houard für 
Kurfürst Max Emanuel 1712 verfertigt, die sich eben- 
falls im Nationalmuseum befindet. (Saal 78.) 

Saal 42. 

Modell-Sammlung. 

Die Reihe der Säle, die der kulturgeschichtlichen 
Entwicklung Bayerns und seiner Kunst gewidmet sind, 
wird durch den Saal 42 unterbrochen. Hier sind Mo- 
delle von Städten, Gebäuden, Schiffen etc. aufgestellt, 
ferner Landkarten, Städteansichten, Bauzeichnungen, An- 
sichten nicht mehr bestehender Gebäude u. a. 

Die einfache Gipsdecke ist im Charakter der älteren 
Teile der Münchener Residenz gehalten. 

Die Wände dieses grossen Raumes sind haupt- 
sächlich geschmückt mit den zu Beginn des 17. Jahrh. 
in München nach P. Candids Zeichnungen von H. van 
der Biest gewirkten Hautelissen der zwölf Monate; hier 
Januar (Festgelage), Februar (Karneval), März (Feld- 
arbeit), April (Falkenbeize), Mai (fürstlicher Lustgarten), 
Juni (Schafschur). 

Rechts des Eingangs zunächst an der Wand eine 
Weltkarte von 1426 auf Pergament, von Battista Becha- 
rius aus Genua. Die grossen Gemälde, das ehemalige 
Landhaus des Künstlers Cosmas Damian Asam in 
Maria Einsiedel bei München und gegenüber das 
ehemalige kurfürstliche Jagdhaus in Neuhausen, sind 
moderne Arbeiten von der Hand des Malers Adam 
Kunz dahier. 

Die wichtigsten Stücke dieses Saals sind die fünf Re- 
liefs bayerischer Städte von dem Drechsler jakob Sandtner 
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von Straubing, im Auftrag des Herzogs Albrecht V. in der 
zweiten Hälfte des 16. Jahrh. angefertigt: 

1. Straubing, 1568; 

2. Landshut, 1570; 

3. München, 1570; 

4. Ingolstadt, 1573; 

5. Burghausen, 1574; 

Die Reliefs waren für die herzogliche Kunstkammer 
bestimmt ; sie sind ausserordentlich sorgfältig und genau 
gearbeitet und infolgedessen hochwichtige Dokumente für 
die topographische Entwicklung der bedeutendsten alt- 
bayerischen Städte. Auffallend ist, dass bei dem Münchener 
Modell nachträglich einige Veränderungen vorgenommen 
wurden; so wurde die erst 1597 erbaute St. Michaelskirche 
und das Kollegium der Jesuiten später eingesetzt — etwa 
unter Max Emanuel — ebenso der statt der alten „Neu- 
veste“ von Maximilian I. zwischen 1597 und 1619 er- 
richtete Residenzbau. 

6. Lehrreich ist ein Vergleich dieses Modells von 
München aus dem Jahre 1570 mit dem im Aufträge 
des Königs Ludwigs I. von J. B. Seitz u. a. her- 
gestellten Modell Münchens, das im Jahre 1868 
vollendet wurde. (In dem runden Turmraum.) 

An der Wand dieses Raumes seltener Holz- 
schnitt von HansMuelich: die Belagerung von Ingol- 
stadt, 1594; dann der Abdruck der Landkarte von 
Bayern von Philipp Apian (der Holzstock davon im 
Saale 56 des ersten Stockes). Ansichten von Klöstern, 
hauptsächlich des Ordens der Jesuiten (Ölgemälde 
des 17. Jahrh.). 

In der Mitte des Saales 

7. eine Sammlung von Schiffsmodellen vom 16. bis 
1 9. J ahrhundert : Kriegs- und Kauffahrteischiffe, Lust- 
barken, Salzzillen etc. Das älteste davon das Modell 




Digitized by Google 



166 


Saal 42 


jenes Schiffes, in welchem Kaiser Karl V. 1541 den 
Zug gegen Algier unternahm; das grösste ein irisches 
Kriegsschiff aus der Zeit des Seehelden Nelson. 

8. Von der Schiffahrt in Bayern zeugen auch Ruder 
und Sättel, die bei dem Salztransport auf Salzach 
und Inn Verwendung fanden. Ein solcher »Salz- 
zug“ ist in originellen kleinen Figuren in Saal 78 
dargestellt. 

9. Erd- und Himmelsglobus von M. V. Coronelli aus 
Venedig, von 1688. 

10. Modell von Jerusalem, das Pfalzgraf Ottheinrich 
zum Andenken an seine Palästinafahrt anfertigen 
Hess. 

11. Grosses Korkmodell des Heidelberger Schlosses von 
dem Phelloplastiker Karl May, im Auftrag Königs 
Ludwig I. 1822 verfertigt. 

12. Relief der Stadt Nürnberg von 1540; darüber kolo- 
rierter Stadtplan von Augsburg 1521, von Gg. Seid. 

13. Das Strassburger Münster (Idee zu seiner Vollen- 
dung aus dem 18. Jahrh.); in dessen Nähe Architektur- 
zeichnungen vom Ulmer Münster und von S. Sebald 
in Nürnberg. — Plan von Frankfurt von 1552. 

14. Baumodell der 1727 — 1743 von Balthasar Neumann 
erbauten, 1826 abgetragenen Klosterkirche zu Münster- 
schwarzach in Unterfranken. 

15. Daneben Ansicht des fürstbischöflichen Schlosses 
zu Würzburg, ebenfalls von Balthasar Neumann er- 
baut. Tuschzeichnung von Vierheilig. 

An der Nordwand: Bayerische und speziell 
Münchener Architekturen, Aquarelle von Lebschfee 
u. a. 

Darstellung einer öffentlichen Komödie im 
18. Jahrh. auf dem Anger zu München, Ölgemälde. 
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— Ansicht von Prag, grosser Stich von Aegid. 

Sadeler 1605. 

Darunter stehen: 

16. und 17. Zwei Befestigungsmodelle nach dem System 

Vauban. 

18. Modelle der hl. Grabkirche in Jerusalem. 

An der Fensterwand, von welcher eine Tür zu der 
Freitreppe in den Renaissancegarten führt: Riss des 
gotischen Turmes der Pfarrkirche zu Esslingen und 
andere Werkzeichnungen; Rathausturm von Regensburg; 
eine geometrische Karte von Amberg von 1688; Plan 
von Nürnberg von H. Braun (1608). Darüber ein Öl- 
gemälde: Ansicht des Klosters Fürstenfeld. 

Raum 43. 

An der Wand gegenüber dem Fenster der Monats- 
gobelin »Juli“ mit Jagdszenen (vgl. S. 164). Darunter: 

Das Losrad der ehemaligen bayerischen Landes- 
lotterie. — Ein Veloziped aus dem Anfang des 19. Jahrh., 
zu Fahrten im Hofdienst zwischen München und Nym- 
phenburg gebraucht; ferner eine Draisine (Fahrzeug 
ohne Kurbel). 

Neben der Ausgangstüre der Schreibtisch Schillers, 
nebst Haarlocke und Schreibfeder, sowie ein Original- 
brief des Dichters vom 17. Februar 1790; Geschenke 
der Tochter Schillers, Frau von Gleichen-Russwurm, an 
König Ludwig I. von Bayern. 

Über dem Schreibtisch Ansicht des ehemaligen 
Herzog-Clemenspalais (des nachmaligen Kadettengebäu- 
des, an der Stelle des jetzigen Justizpalastes), modernes 
Gemälde von A. Kunz. Über diesem Architekturbild die 
Bildnisse des Herzogs Clemens Franz von Paula von 
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Bayern (f 1770) und seiner Gemahlin Maria Annajosepha, 
Tochter des Pfalz-Sulzbachischen Erbprinzen Joseph 
Karl Emanuel, gest. 1790. 

Hier hat auch eine Sänfte Platz gefunden, die einst 
von der 1794 gestorbenen Pfalzgräfin Dorothea Franziska 
von Pfalz-Sulzbach, Mutter des Königs Max I. von Bayern, 
benützt wurde. 

Saal 44. 

Zelt des Kurfürsten Karl Theodor (1777-1799). 

Nachdem mit dem Tode Max III. Josephs im Jahre 1777 
die Fürstenreihe aus dem Stamme Ludwigs des Bayern ge- 
endet hatte, kam in München Karl Theodor aus der Sulzbacher 
Linie zur Regierung, der bereits durch das Erlöschen der 
Neuburger Linie 1742 die Kurpfalz an sein Haus gebracht 
hatte. In Karl Theodor vereinten sich beide Hauptrichtungen 
fürstlicher Regierung des 18. Jahrhunderts, willkürlicher Ab- 
solutismus und aufgeklärter, wohlwollender Absolutismus, dem 
die Verbesserung öffentlicher Zustände am Herzen lag. In 
München selbst ist der neue Fürst allerdings nie recht heimisch 
geworden. 

In künstlerischem Betracht vollzieht sich unter seiner 
Regierung der Übergang vom Rokoko zum strengen und 
nüchternen Klassizismus, der als direkte Reaktion gegen den 
lustigen Formenwirrwarr des Rokoko zu betrachten ist. Zum 
zweiten Male in der Geschichte der Kunstentwicklung tritt eine 
Art Wiederbelebung des klassischen Altertums aufklärend und 
fördernd in die Erscheinung. Die um Mitte des 18. Jahrhunderts 
durchgeführte Ausgrabung der durch den Ausbruch des Vesuvs 
verschütteten Städte Herkulanum und Pompeji gab den ersten 
Anstoss zu einer neuen stilistischen und kunstwissenschaftlichen 
Richtung. Die Franzosen nannten diesen Stil nach ihrer Gewohn- 
heit, auch die stilistische Entwicklung mit der Regierungszeit ihrer 
Könige in Verbindung zu setzen, „Louis XVI.“; in Deutschland 
brachte man den tadelnd gemeinten Namen „Zopf“ dafür auf. 

Der Regierungsperiode des Kurfürsten Karl Theodor 
sind zwei kleinere Räume (44 und 45) gewidmet. 
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Der zierliche Rokokostil wird noch durch einige 
Möbelstücke repräsentiert, in den übrigen Einrichtungs- 
gegenständen, sowie in der Deckenstukkierung beider 
Räume tritt jedoch bereits der neue Stil mit seinen etwas 
nüchternen geraden Formen entgegen. 

Einfach stukkierter Raum im Stil-Charakter des aus- 
gehenden 18. Jahrh.; Lampe in Form eines mit Metall- 
omamenten verzierten Glaszylinders. 

Die Wände zieren drei Gobelins (von 1718) mit 
Szenen aus der bayerischen Geschichte nach Kompo- 
sitionen von Albrecht: Ludwigs Kaiserwahl 1314; Ver- 
leihung der ungarischen Krone an Herzog Otto; Ab- 
lehnung der böhmischen Krone durch Albrecht III. (1440). 
Die drei Stücke sind Erzeugnisse der Münchener Manu- 
faktur. (Vgl. S. 146.) 

In einer Ecke lebensgrosse Marmorbüste des Kur- 
fürsten Karl Theodor; sein Porträt über der Ausgangstüre. 
Von Bildern sind ausserdem hervorzuheben: 
Zusammenkunft Karl Theodors mit Kaiser Franz II. 
im Park von Nymphenburg (Juli 1792), gemalt von Höchle; 
das Porträt des bayerischen Gesetzgebers und Staats- 
mannes Freiherrn A. W. von Kreittmayr (*f* 1790); 
ferner verschiedene Fürstenbildnisse, meist von An- 
gehörigen des pfalzbayerischen Herrscherhauses. 

In den Vitrinen sind grossenteils Gebrauchsgegen- 
stände und persönliche Erinnerungen an Karl Theodor 
und seine Zeitgenossen aufgestellt. 

1. Uhren, Nippes mit Perlmutter- und Metallverzie- 
rungen; kleine Schalen und Tassen in Email; Email- 
bildchen, Miniaturen (darunter Porträts von Fried- 
rich d. Gr., Ludwig XVI. von Frankreich etc. mit 
eigenhändigen Notizen des Königs Ludwig I. von 
Bayern). 
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2. Dosen und andere Behälter in verschiedenem Mate- 
rial; Schalen; Anhänger; eingelegte Zierpistolen; 
Miniaturen von Nilson u. a.; Orden; Illuminaten- 
zeichen usw. 

3. Lackarbeiten in chinesischem Geschmack (Behälter, 
Schalen und Dosen); Miniaturgemälde. 

4. Reise-Toiletten kästen Karl Theodors (mit Spiegel 
und vielen Gegenständen, darunter ein Puder- 
apparat). 

5. Elfenbeindosen mit Spielmarken und Spielstäbchen. 
Auf der Vitrine 1 eine Balancieruhr von L. Hoyss, 

fürstbischöflichem Hofuhrmacher in Bamberg (1741 bis 
1797). 

Saal 45. 

Zeit des Kurfürsten Karl Theodor (1777—1799). 

(Fortsetzung.) 

Stukkierte Decke im Stile Louis XVI., Motiv aus 
der ehern. St. Stephans-Stiftskirche in Würzburg. 

Die drei Wandteppiche mit den Darstellungen 
des Göttermahles und Szenen aus dem Leben Alexan- 
ders d. Gr. wurden in München unter Santignys Leitung 
gegen den Schluss des 18. Jahrh. hergestellt. 

Die von Max Emanuel 1718 wieder ins Leben gerufene 
Manufaktur fristete später nur kärglich ihre Existenz; um sie 
nicht gänzlich in Verfall kommen zu lassen, hatte 1765 Max III. 
Joseph beschlossen, ihr durch neue Arbeiter aus Paris aufzuhelfen. 
Jakob Santigny, der zu den besten Arbeitern zählte, wurde 1765 als 
Meister berufen; im Jahre 1769 auch noch Joseph Chedeville. 
Die Fabrik fing aufs neue an zu blühen, junge Kräfte wurden 
nachgezogen. Was Feinheit der Ausführung, Schönheit und 
Güte anlangte, konnte die Fabrik mit der Pariser Manufaktur 
wetteifern. Der Hauptmeister, der die Kartons zu den Dar- 
stellungen lieferte, war der Hofmaler Christian Winck; auch 
Joseph Georg Winter hatte zahlreiche Aufträge. 
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Die reiche Tapete in der Mitte „die Vermählung 
der Thetis mit Peleus“ trägt die Bezeichnung „FAIT A 
MUNICH 1802 — Santigny“; da aber an einer Tapete von 
solchem Umfange mehrere Jahre gearbeitet wurde, so 
gehört sie noch der Zeit Karl Theodors an. Sie ist 
eines der letzten Erzeugnisse der Münchener Hautelisse- 
Manufaktur; denn mit Anfang dieses Jahrhunderts ward 
die Fabrik aufgehoben und nur die bereits begonnenen 
Arbeiten durften vollendet werden. 

Auf dem Kamin steht die treffliche Büste des 
Antoninus Pius, in sog. Basaltmasse in der englischen 
Steingutfabrik Wedgwood ausgeführt. Daneben zwei 
Leuchter aus chinesischem Porzellan; zwei niedliche 
Bronzegruppen mit Bronzefigürchen im Geschmack dieser 
Periode. 

Die weiteren Einrichtungsgegenstände bestehen in 
Rokokopfeilertischchen, Lehnsesseln etc.; der in der 
rechten Saalecke befindliche Fahrstuhl diente seinerzeit 
dem Pfalzgrafen Friedrich Michael von Zweibrücken- 
Birkenfeld, dem Grossvater des Königs Ludwig I. 

An der Nordwand Tableau mit Bildnissen aus 
Wachs, aus Biskuit und in Miniaturmalerei; letztere ist 
auch durch Werke von Bone, de Behn, van Goes u. a. 
in der Vitrine links des Eingangs vertreten; hier auch 
eine Sammlung von bemalten Zinnmedaillen mit zeit- 
genössischen Porträts. 


Saal 46. 

Zeit des Kurfürsten Max IV. Joseph (1799- i806); 
als König Maximilian I (i806— 1825) 

Nach Karl Theodors Tod im Jahre 1799 kam Max IV. 
Joseph aus der Linie Zweibrücken-Birkenfeld zur Regierung. 
Er war Bayerns letzter Kurfürst; denn im Jahre 1806 konnte 
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er sich als Maximilian I. die Königskrone aufs Haupt setzen. 
Unter seiner Regierung kamen die fränkischen Provinzen, so- 
wie grosse Gebietsteile in Schwaben u. a. zu Bayern, das da- 
durch einen mächtigen Zuwachs erfuhr. Die inneren Verhält- 
nisse erhielten vor allem durch den Minister von Montgelas 
eine durchgreifende Umgestaltung, die abgeschlossen wurde 
durch die Erteilung der Verfassung im Jahre 1818. 

ln der Kunst war der schlichte und strenge Klassizismus 
vollends zur Herrschaft gekommen. Antike Vorbilder waren 
die Grundlage jeder künstlerischen Tätigkeit. Besonders treten 
die Denkmäler Roms in den Vordergrund, als es Napoleon I. 
geglückt war, das Weltreich der römischen Cäsaren wieder her- 
zustellen. Von dieser Tatsache ausgehend, nannte man auch 
den neuen Stil nach Napoleons Kaiserreich: „Empire“. 

Der Saal ist im Empire-Stil gehalten. Die klassi- 
schen Ornamente (in weiss und hellblau) sind Motiven 
des ehern. „Palais Leuchtenberg“ entnommen, das sich 
der Herzog Eugen von Leuchtenberg, der Schwieger- 
sohn Maximilians I., durch den Hofarchitekten Leo von 
Klenze in der jetzigen Ludwigsstrasse in München er- 
richten liess. 

Der Empire-Charakter dieses Saales wird noch 
mehr betont durch die Geschenke, die Napoleon an 
König Maximilian machte; es sind dies vor allem: die 
beiden Gobelins, mit den allegorischen Darstellungen 
Amerika und Afrika, französische Werke, die in der 
oberen Bordüre den kaiserlichen Namenszug tragen; 
ferner der Kamin in moderner römischer Mosaik mit 
einem im pompejanischen Geschmack gehaltenen Relief 
in Rosso antico; dann der in der Mitte des Saales 
stehende Tisch mit antikisierenden Reliefs, blau und 
weiss in Wedgwoodart ausgeführt, und mit ovaler, mit 
Tierszenen bemalter Tischplatte aus der französischen 
Porzellanfabrik Sfevres. (Uber die Pozellanmanufaktur 
in Sfcvres vgl. unten Saal 81 ). 
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Die Büste Maximilians 1. steht in der linken Ecke 
des Saales; sie ist ein treffliches Werk der Nymphen- 
burger Porzellanfabrik. Die Marmorbüste der Königin 
Karoline stammt von der Hand Franz Schwanthalers, 
des Vaters des berühmten Bildhauers. Zwischen den 
Fenstern nochmals eine Büste Maximilians, gefertigt 
von Kirchmaier. Die lebensgrossen Porträts des Königs 
und seiner Gemahlin Karoline, der Tochter des Erb- 
prinzen Karl Ludwig von Baden, an der Ausgangswand. 

Weitere Porträts im Saal verstreut, so die aus- 
gezeichneten Familienbildnisse des Hofbildhauers Roman 
Anton Boos, gemalt von Edlinger; des Bildhauers Joh. B. 
Straub, gemalt von Balthasar Albrecht; des bayer. Generals 
Benjamin Tompson, Grafen von Rumford (f 1814); 
des Geschichtsschreibers Lorenz vonWestenrieder(f 1 829); 
endlich des letzten Hofnarren Georg Pranger (f 1820). 

An der Eingangswand zwei ausgezeichnete An- 
sichten von München und Landshut, gemalt von dem 
Akademiedirektor Dorner. 

Von den übrigen Einrichtungsgegenständen nennen 
wir den schlichten Schreibtisch der Königin Karoline 
an der Westwand, mit verschiedenen Gegenständen 
(Sphinxen etc.); in der Mitte der Nordwand grosse 
Standuhr in weiss und gold, mit der Chiffre E und A 
(Eugen und Augusta), aus dem herzoglich Leuchten- 
bergischen Schlosse zu Eichstätt. 

Auf den beiden Empiretischen an der Längswand 
stehen als kunstvolle Erzeugnisse der Nymphenburger 
Porzellanmanufaktur grosse Porzellanvasen mit den 
Porträts des Königs und seiner Gemahlin Karoline, 
sowie des Herzogs Eugen von Leuchtenberg, gemalt 
wohl von dem Inspektor der Nymphenburger Fabrik, 
Christian Adler (f 1850). 
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In dem Pultschrank am Fenster Dosen, Ringe, Kett- 
chen und andere persönliche Erinnerungen an Max I. 
und die Seinigen. 

Das ansprechendste Kunstwerk des Saales ist jedoch 
das meisterhaft in Gobelintechnik ausgeführte Bildnis 
der Königin Karoline, wohl das letzte Erzeugnis der 
Münchener Fabrik. (Vgl. S. 171). 


Saal 47. 

Zeit der Könige Ludwig 1. und Maximilian II. 
Ludwig 1 (1825-1848). 

Die Bestrebungen Ludwigs I. gingen vor allem dahin, eine 
geistige und materielle Hebung seines Volkes durchzusetzen. 
Durch seine grossartige, in der Geschichte überhaupt fast ohne 
Beispiel dastehende Kunstpflege erhob er München zur Kunst- 
stadt und zum kulturellen Mittelpunkt Deutschlands. Oberall 
ging Anregung und Initiative vom König selbst aus. Die Grün- 
ung hervorragender Museen, wie vor allem Glyptothek und 
die beiden Pinakotheken — die Errichtung prächtiger Denk- 
mäler, wie Walhalla, Befreiungshalle, Propyläen, Siegestor, 
Ruhmeshalle — der Bau mächtiger Kirchen (Allerheiligenhof- 
kirche, Basilika, Ludwigskirche u. a.) — die Errichtung von 
Heimstätten für Wissenschaften und Kunst, wie Odeon, Uni- 
versität, Hof- und Staatsbibliothek, Kunstausstellungsgebäude 
am Königsplatz — alles ist das eigenste Werk des Herrschers, 
der unermüdlich für das Glück und die kulturellen Fortschritte 
seines Volkes besorgt war. Uneigennützig und selbstlos ver- 
zichtete er auch im Jahre 1848 auf den Thron zu Gunsten seines 
Sohnes Maximilian II. 20 Jahre noch genoss der König die 
Ruhe des Privatmanns; er starb erst am 29. Februar 1868. 

Die Decke des Saales ist in antikisierendem Cha- 
rakter ausgeführt nach Motiven aus dem Münchener 
Palais S. K. H. des Herzogs Karl Theodor, das von Leo 
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von Klenze erbaut wurde; der Fries nach Kompositionen 
von Cornelius. An der Rückwand ist zwischen zwei ko- 
rinthischen Säulen eine Nische angebracht, in der die 
Büsten von König Ludwig I. und von berühmten Künst- 
lern und Gelehrten aus seiner und seines Sohnes 
Regierungszeit. 

Von den im Saal befindlichen Bildern beziehen sich 
auf König Ludwig I. und seine Zeit: 

An der Eingangswand Allegorie auf die Geburt 
Ludwigs I.; daneben die Bildnisse des Akademikers 
Kellerhoven (*f 1830) und des Artillerie-Ingenieurs und 
Optikers Georg von Reichenbach (f 1826). 

Aus den vielen Erinnerungsgegenständen an die 
Person Königs Ludwig I., welche testamentarisch den 
Sammlungen des Bayerischen Nationalmuseums mit den 
Originalpultschränken überwiesen wurden, heben wir 
hervor: 

1. Mappe, welche Kronprinz Ludwig während seiner 
Studienjahre 1803/4 in Göttingen benützte; die 
Feder, mit welcher er als König 1848 seine Thron- 
entsagung Unterzeichnete (mit eigenhändigen N otizen) ; 
verschiedene von ihm getragene Ordenszeichen; dann 
Miniaturbildnisse, Dosen, Uhren, Geldbörsen usw. 
Fein in Silber getriebenes Relief, Geschenk der 
Stadt Augsburg an Königin Therese anlässlich ihrer 
Anwesenheit in Augsburg am 28. August 1829. (Auf 
dem Tische an der Fensterwand.) 

Darüber Proben des französischen Malers Daguerre, 
des Erfinders der Photographie, Geschenke desselben 
an König Ludwig I. (ca. 1838). 

Auf den Tischen zu beiden Seiten der Wandnische: 
Bemalte Porzellanvasen aus Nymphenburg, Körbchen 
mit Blumen aus Wachs; ein mit Mosaik geziertes 


/ 


Digitized by Google 



176 


Saal 47 


Tischchen. Eine Mosaiktafel, Dioskurenpaar darstellend, 
von Ganser ausgeführt, hängt an der Fensterwand. 

Auf dem Tischchen links des Ausganges gol- 
dener Becher, Ehrengeschenk der Stadt Athen an 
König Ludwig I. 1835; Glas, aus welchem der Kron- 
prinz Ludwig wiederholt gegen den „korsischen Unter- 
drücker“ trank; es war früher im Besitze von 
Bettina Brentano und dann in der Familie von Ring- 
seis, die es dem Bayerischen Nationalmuseum schenkte. 

2. Figurenmodelle von Ludwig Michael von Schwan- 
thaler (*j* 1848), sowie 7 Reliefs, in Wachs model- 
liert, mit Szenen aus der Mythologie und den Ge- 
sängen Homers; bestimmt zur Dekoration eines 
silbernen Tafelaufsatzes für König Maximilian I., 
der jedoch nicht ausgeführt wurde. 

Maximilian II. (1848— 1864). 

Maximilian II., im Revolutionsjahr 1848 zur Regierung ge- 
langt, war in erster Linie darauf bedacht, durch verständige 
Gesetzgebung den Zeitverhältnissen Rechnung zu tragen. Sein 
Wunsch, über ein „gebildetes, frommes und freies Volk zu 
herrschen“, kam in allen seinen Regierungshandlungen zum 
Ausdruck. Im gleichen Masse, wie er die Wissenschaften durch 
Bildung der „historischen Kommission“, die Herausgabe der 
„Bavaria“ und andere Unternehmungen förderte, unterstützte 
er Kunst und Kunstgewerbe. Von besonderer kulturgeschicht- 
licher Bedeutung war die durch Max II. betätigte Gründung 
des Bayerischen Nationalmuseums, dem er selbst das Motto 
gab: „Meinem Volke zu Ehr und Vorbild.“ Zuerst auf Be- 
treiben des Freiherrn Karl Maria von Aretin als Wittelsbacher 
Museum 1853 gegründet, wurde die vaterländische Anstalt 1855 
zum „Bayerischen Nationalmuseum“ umgewandelt. In der von 
ihm angelegten Maximiliansstrasse liess der König auch 1858 
das neue Museum erbauen, das erst 1865, ein Jahr nach 
dem am 10. März 1864 erfolgten Tode des Königs bezogen 
wurde. 
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Das lebensgrosse Bildnis Maximilians II. (Kopie 
von Schachinger nach Bernhard) befindet sich an der 
Ausgangswand. 

Daneben Skizzen für Historienbilder, die der König 
für das von ihm gegründete Maximilianeum in München 
bestimmt hatte. 


Saal 48. 

Zeit des Königs Ludwig II. 

(1864-1886). 

Am 10. März 1864 bestieg Ludwig II. Bayerns Königsthron. 
Noch lag des Herrschers junger Sinn in den Banden der roman- 
tischen Strömung. Aus diesem Geist heraus entstanden die 
Schlösser in der melancholischen Einsamkeit der bayerischen 
Berge, wie Hohenschwangau und Neuschwanstein. Aber bald 
schwebte dem König ein neues Ideal vor: Ludwig XIV. von 
Frankreich. Noch einmal, wie schon bei den Herrschern des 
18. Jahrh., wurde die einzigartige Persönlichkeit des Sonnenkönigs 
heisserstrebtes Vorbild. Der Stilwechsel, der Übergang von den 
„teutschen“ Stilen des Mittelalters zum französischen Barock, 
ist charakteristisch für die Zeit, in der ein Stiltreiben, besonders 
in Architektur und Kunstgewerbe, einsetzte, das alle historischen 
Stilarten der Reihe nach wiederholen liess. 

Der Kult des französischen Barock und Rokoko begann mit 
der Nachahmung von Klein-Trianon, dem Gartenschloss der 
Marie-Antoinette im Park von Versailles, durch Schloss Linder- 
hof und steigerte sich bald zu dem Riesenbau des Schlosses 
Herrenchiemsee, in dem Ludwigs XIV. Versailles neu erstehen 
sollte. Anlage und Einrichtung entspricht ganz dem Stil des 
französischen Vorbildes; teilweise wurden die Einrichtungs- 
gegenstände sogar direkt aus Paris bezogen. Andererseits aber 
hat auch das Münchener Kunstgewerbe durch die Schöpfungen 
des Königs reiche Förderung und Anregung erhalten. 

So hat auch dieser Saal, der Ludwig II. gewidmet 
ist, seine architektonische Gestaltung durch Motive 
aus dem Versailler Schloss erhalten. 

12 
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Das Bildnis des Königs in ganzer Figur (gemalt 
von F. v. Piloty) schmückt die Ausgangswand. 

In der Mitte des Saales steht das Prachtbett des 
Königs. Es befand sich nebst den Wand-Panneaux, 
Tabouretts, Stühlen und Vorhängen seiner Zeit im 
Schloss Linderhof, woselbst es noch zu Lebzeiten des 
Königs durch ein anderes ersetzt werden sollte. Es 
ist ein Erzeugnis des Münchener Kunstgewerbes. Die 
reichen Goldschnitzereien wurden von der Firma 
A. Pössenbacher, die Stickereien in den Kunstanstalten 
von Jörres, Alkens und Bornhauser verfertigt. 

Die weiteren Gegenstände, die ausserdem im Saal 
aufgestellt sind, geben Zeugnis von der Kunstliebe des 
Königs und vor allem von seiner Begeisterung für 
Richard Wagner und dessen Kunst. 

1. Originalpartitur der Oper „Das Liebesverbot“ von 
Richard Wagner mit Widmung des Dichterkom- 
ponisten an König Ludwig II.; Büste des Meisters 
von L. Gedon. 

2. Modell zu dem von Gottfried Semper im Auftrag 
des Königs Ludwig II. hergestellten Projekt zu einem 
Festspielhaus für Bühnenwerke Richard Wagners. 

3. Gebetbuch des Königs, mit Pergamentmalereien von 
R. Seitz und H. Lossow, 1867 gefertigt, Schrift 
von dem Kalligraphen A. Sinsel. 

An der Fensterseite des Saales die Entwürfe zu 
einem Gebetbuch König Ludwigs II., gefertigt von Hans 
Fleschütz in München, Geschenk von Kommerzienrat 
und Ehrenkonservator Max Schmederer. 

An die grosse Zeit der Wiederaufrichtung des deut- 
schen Reiches endlich gemahnen die Gegenstände beim 
Ausgang rechts, intime Erinnerungen an die Person Bis- 
marcks: Haarlocke, Sommermütze, Spazierstock und 
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Bleistift. Darüber das Bildnis des Fürsten, eine lebens- 
wahre Pastellskizze von Franz von Lenbach. 

Beim Ausgang des Saales 48 gelangt der Besucher 
wieder in 

das Treppenhaus 

und steigt auf dem rechtseitigen Treppenlauf zu einem 
Absatz empor. Auf demselben reich geschnitzte Ver- 
täfelung eines Durchgangsbogens aus dem Fuggerschen 
Schlosse in Donauwörth. Um 1540. Im Bogenfeld die 
hölzerne Zierscheibe eines Schlusssteines im Bamberger 
Dome, mit dem bemalten Relief des Kaisers Heinrich II. 
und der Jahreszahl 1630. (Vgl. hiezu das Gemälde des 
Innern des Bamberger Doms in Saal 52 a.) Darunter eine 
truhenförmige Bank mit alten Schnitzereien. Zu beiden 
Seiten zwei hölzerne Kandelaber und noch weiter nach 
aussen zwei überlebensgrosse Holzstatuen von Roman 
Anton Boos, rechts die allegorische Figur der Stärke, links 
die der Schönheit. 

Von hier aus Blick auf die Decke des Treppen- 
hauses, welche aus einem Plafond des Schlosses Dachau 
<s. Saal 22) gebildet ist; darunter an der Wand gemalter 
Fries nach dem Vorbild der noch vorhandenen Reste 
in dem betreffenden Saale des Dachauer Schlosses (ge- 
malt von Rinner). 

Sodann steigt man auf der Treppe zum 

ersten Obergeschoss 

empor. 

Die plattformartigen Treppen wangen sind von ge- 
schmiedeten Gittern mit steinernen Postamenten ein- 
gefasst, von welch letzteren die nach innen gerichteten 
grosse, kunstvoll geschmiedete Laternen im Stile LouisXVI. 

12 * 
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tragen. Die beiden vorderen sind Originalwerke und 
standen früher vor der Hauptwache am Marienplatze 
zu München. Zehn Steinskulpturen, Kindergruppen dar- 
stellend, aus Würzburg von Peter Wagner (1730 — 1809). 

Vom Vorraum des ersten Stockes führt die mittlere 
Türe in den grossen Kopiersaal, zu beiden Seiten der- 
selben stehen in Nischen die lebensgrossen Statuen 
des Kurfürsten Karl Theodor und der Kurfürstin Maria 
Anna. 

Nun betritt der Besucher durch die Türe rechts die 

Fachsammlungen. 

Den Anfang machen die Werke der Metalltechnik 
nebst den Sammlungen der Siegel und Münzen; es 
folgt dann die Holzschnitzerei; die Sammlung der Musik- 
instrumente; an diese reiht sich die Textilkunst an mit 
Werken der Stickerei, Weberei, der Spitzentechnik; 
Kostüme älterer und neuerer Zeit; kirchliche Gewänder. 
Auf den Saal der Kinderspielwaren folgt der des Schrift-, 
Druck- und Illustrationswesens, des Bucheinbandes und 
der Spielkarten; nun folgt der Jagdsaal; die Sammlung 
der Weihnachtskrippen (im II. Stocke); in den I. Stock 
zurückgekehrt, betritt der Beschauerden Saal der Fayencen, 
dann den Zunftsaal, die grosse Sammlung des Porzellans 
und zuletzt die der Glastechnik. 

Saal 49. 

Eisenarbeiten. 

Schon in der La-Tdne-Epoche, in den letzten J ahrhunderten vor 
Christus, verstand man, treffliche Waffen aus Eisen zu schmieden. 
Das Mittelalter verwendete das Eisen in ausgedehntester Weise 
für das Kunstgewerbe, besonders das Schmiedeisen, ebenso die 
Renaissance. Aus der Technik des Materials heraus, aus den 
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beiden Verfahren des Schmiedens (Hämmern des glühend er- 
weichten Eisens) und Schweissens (Verbindung glühend er- 
weichter Eisenteile) entwickelte sich ein eigener Materialstil, 
der in den spätgotischen Beschlägen des Mittelalters und 
in den Gittern der Renaissance zutage tritt. 

Im Schmiedeofen wird das Eisen geglüht, Zangen oder 
Schraubstöcke halten es fest, Hämmer geben ihm auf dem 
Amboss die Form, Meissei und Feilen dienen dem gleichen 
Zweck. Durch Hämmern kann man das Eisen „strecken“, 
d. h. verlängern, oder „stauchen“, d. h. verkürzen. Einen 
eckigen Stab kann man um seine Längsachse drehen oder 
„torsieren“. Der Meissei spaltet Eisen in Lappen und Zungen 
oder „schrotet“ überflüssige Stücke „ab“. Ein besonders ge- 
formter Meissei, der „Durchschlag“, dient zur Herstellung von 
Löchern für die „Durchsteckarbeiten“, wie sie seit dem 15. und 
bis ins 17. Jahrhundert bei Gitterarbeiten (Tabemakeltürchen, 
Laternen etc.) beliebt waren. Eine wichtige Rolle spielt das 
„Treiben“, bei welchem Eisenblech oder platt geschlagenes 
Eisen durch Hämmern von der Rück- und Vorderseite modelliert 
wird. Die höchsten Leistungen der Treibarbeit aus freier Hand 
schuf das 18. Jahrhundert in seinen Schloss- und Gartenportalen 
und Chorgittern. (S. die Gittertore am Ende des Saales.) Zur 
Herstellung reliefartiger, häufig wiederkehrender Schmuck- 
formen, wie sie z. B. an einigen gotischen, eisenbeschlagenen 
Türen der Eingangsseite als Füllungen auftreten, gebrauchte 
man „Gesenke“ von hartem Eisen oder Stahl, die die gewünschte 
Form, einem Petschaft gleich, vertieft enthielten und in welche 
das Eisen hineingehämmert wurde. Zur Dekoration kleinerer 
und feinerer Arbeiten bediente man sich der Punzen, kleiner 
an einem Ende verschiedenartig zugerichteter Stahlstäbchen, mit 
denen man die Eisenfläche körnig grundierte oder musterte, 
dann ferner des Grabstichels zum Eingravieren von Schrift oder 
Schmuckformen und endlich des Ätzens. Zu diesem Zweck 
wurde die Zeichnung mit säurefestem Ätzgrund, bestehend aus 
Wachs, Asphalt, Harzen u. ä. in den Hauptformen aufgetragen, 
durch sog. Ätzmaler, die feineren Formen mit Nadeln eingraviert 
und radiert und die offenen Stellen der Einwirkung aufgegossener 
Säuren ausgesetzt, die sich in das Eisen einfrassen. (Blütezeit 
im 16. Jahrhundert.) Die gereinigten Stücke zeigten dann die 
blanke Zeichnung auf dunklem Grund (Hochätzung) oder 
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schwarz auf hellem Grund (Tiefätzung). S. die geätzten Rüstungen 
in Saal 22 und 23 und die Kästchen im Schrank 3 des 
Saales 49. Eine besonders schöne Wirkung Hess sich erzielen, 
wenn man vor dem Gravieren oder Ätzen das Eisen durch Er- 
hitzen blau anlaufen Hess, sodass die Zeichnung sich blau vom 
Grunde oder blank vom blauen Fond abhob; in dieser Technik 
bieten Rüstungen des 16. Jahrhunderts und die Kastenschlösser 
und Beschläge des 18. Jahrhunderts prächtige Beispiele. Tech- 
niken, welche jener des Goldschmiedehandwerks nahekommen, 
sind der „Eisenschnitt“ und das „Tauschieren“. Bei ersterem 
übernehmen verschiedenartig zugerichtete, scharf schneidende 
Meissei und Stichel die Aufgabe des Modellierens; vor allem 
bedienten sich die Waffenschmiede des 16. Jahrhunderts dieser 
Kunst für Stock- und Degengriffe, Ortbänder u. ä. Beispiele 
in Schrank 5. (Vgl. den Wappenbrief und das Porträt des be- 
rühmten Thomas Rücker in Augsburg von 1579 in Saal 78.) 
Unter Tauschieren versteht man das Einhämmern von Edel- 
metalldrähten und -Stücken in ausgravierte Vertiefungen in der 
Weise, dass die Ränder des Eisens über die Einlagen hinweg- 
griffen. Zur farbigen Behandlung des Eisens bediente man 
sich der obenerwähnten Bläuung, der Vergoldung oder des 
Bemalens mit öl- oder Lackfarben. In der Gotik unterlegte 
man durchbrochene Arbeiten gerne mit buntem Leder. Die 
Harnischschmiede „brünierten“ zum Schutz gegen Rost und 
zur Zier das Eisen, indem sie es in erhitztem Zustande in Ol 
tauchten ; es bildete sich dann eine braune, emailartige Schicht. 

Im Altertum und Mittelalter musste der Schmied aus dem 
Block- oder Roheisen Stab oder Blech herausmeisseln. Seit 
dem 15. Jahrhundert übernahmen die mit Wasserkraft ge- 
triebenen Hammerwerke (Hammermühlen) die Streckung des 
Eisens zu Stäben, wodurch der gewaltige Aufschwung der 
Gitterarbeit im 16. und 17. Jahrhundert bedingt wurde. Wie 
die Hammerwerke sollten dann seit dem 17. Jahrhundert 
Walzwerke die Roharbeit des Schmiedens erleichtern durch Her- 
stellung von Blech in gleichmässiger Stärke und von Profileisen. 

Gegenüber der. Schmiedekunst mit ihren einschlägigen 
Techniken fand der „Eisenguss“ nur geringe Verwendung zu 
künstlerischen Aufgaben und zwar fast ausschliesslich zur 
Fertigung von Ofenplatten vom 15. Jahrhundert an. Die Formen 
für die Ofenplatten wurden auf Grund von Plattenmodellen aus 
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feuchtem Formsand hergestellt. Die Plattenmodelle bestanden 
aus starken Brettern, auf denen die in Birnbaumholz ge- 
schnittenen Modellreliefs, gefertigt von Bildhauern und Form- 
schneidern, häufig nach Holzschnitten und Kupferstichen von 
Dürer, Schäufelein, Aldegrever etc., aufgenagelt wurden. Der 
Guss erfolgte in die getrocknete Form in offenem Herdguss, 
nicht in geschlossenem Kasten. Vorzugsweise biblische Historien, 
dann Wappen, Planetenfiguren u. a. (Beispiele des 16. bis 
18. Jahrhunderts an der linken Saalwand, ferner in Saal 22, 
24 und 25). 

Bayern besass nachweisbar seit dem 14. Jahrhundert eine 
grosse Eisenindustrie, namentlich in der erzreichen Oberpfalz, 
wo in der Gegend von Amberg und Sulzbach grosse Hütten- 
und Hammerwerke entstanden, die Süddeutschland zum grossen 
Teil mit Eisen versorgten. Hammerwerke und Drahtmühlen 
waren u. a. bei Nürnberg, im Pegnitztal, im Maintal; in Alt- 
bayern waren Fischbachau, Au bei Siegsdorf, Bergen bei Mar- 
quartstein, Eisenärzt undAschau bekannte Hütten- und Hammer- 
werke. In Rothenburg o. T. und Aschau wurden auch Ofen- 
platten (Öfen auf Hohenaschau) gegossen. Die reiche Eisen- 
industrie des Landes bedingte nicht zum wenigsten die Blüte 
der Kunstschmiede- und Harnischkunst in den grösseren Städten 
wie in München, Augsburg, Landshut, Passau u. a. a. O. 

Beschläge dienen einesteils zur Erzielung grösserer Festig- 
keit an Türen, Truhen, Schränken, andernteils bestimmten Funk- 
tionen, wie das Schloss, der Griff, der Henkel. Das wichtigste 
Beschlägstück ist das „Band“ (Türband), das die Drehbarkeit 
einer Tür oder eines Deckels in Angeln ermöglicht; doch hatten 
die ältesten Bänder zugleich den Zweck, die einzelnen Bretter 
und Bohlen der Türen zusammenzuhalten. (Beispiele an der 
Eingangsseite.) Schon die romanische Zeit entwickelte aus der 
nüchternen Zweckform des Bandes reiche Zierformen, die über die 
ganze Türe sich ausbreiteten, „Zungenband“, ebenso die Gotik, die 
hiefür pflanzliche Motive, Ranken, Blumen, Astwerk bevorzugte. Mit 
der Einführung der Füllungen an Türen und Deckeln (15. Jahr- 
hundert) beginnt die Umwandlung des Zungenbandes in das 
sog. „Fisch- oder Stiftenband“, das sich auf dem Rahmen der 
Füllung ausdehnte. Zum Beschläge zählt auch das Schloss mit 
Schlüssel, das aus primitiver Technik und Ausstattung zu kom- 
plizierten Mechanismen und eleganten, künstlerischen Lösungen 
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führte. Letztere bietet vornehmlich die Gotik in den grossen, 
mit Masswerk- und Pflanzenmotiven behandelten Schlossblechen. 
Mit der Einführung der sog. französischen oder Kastenschlösser 
seit ca. 1650) wird besonders der den Mechanismus verhüllende 
„Kasten“ reich mit Treibarbeit und Ätzung ausgestattet. Zu 
Gebrauch, Schutz und Zier dienten Schlüsselblech, Griffe und 
Türklopfer. Besonders künstlerisch stattete man ferner auch 
die Schlüssel aus (Schrank 7, 8, 9) zumal die keinem praktischen 
Gebrauche dienenden, sondern nur als Auszeichnung verliehenen, 
symbolischen Kammerherrnschlüssel (Schrank 8). Die chrono- 
logisch angeordnete Serie von Beschlägen an der linken Saal- 
wand gibt einen Überblick über die Wandlung und Bevor- 
zugung einzelner Techniken innerhalb der allgemeinen, 
historischen Stilepochen. In der Gotik (bis ins 16. Jahrhundert) 
exakt gefeiltes Masswerk und getriebene Laubornamente von 
kräftigerem Relief. In der Renaissance (16.— 17. Jahrhundert) 
meist flache Beschläge mit Spiralen, Blattmotiven und Fratzen; 
Gravierung und Ätzung. Im Barock (seit 1680) reiches, breit- 
lappiges Blattwerk in Treibarbeit; Ätzung und Gravierung auf 
gebläutem Grund. Dünne Akanthusranken in Verbindung mit 
Geraden und Kurven („Laub- und Bandelwerk“) an der Grenze 
von Barock und Rokoko (um 1725), meist getrieben. Im Rokoko 
reiche Muschelornamente in stark reliefierter Treibarbeit. 

Die Gitter wurden, soweit sich ihr Gebrauch zurück- 
verfolgen lässt, zuerst aus dem Roheisen herausgearbeitet (Block- 
arbeit), so namentlich im Mittelalter, das mit seinen Zierformen 
(Masswerk, Fialen) der Technik sehr entgegen kam. Die üblichste 
Form bilden die gekreuzten, zum Teil durchgesteckten Stäbe 
(Beispiel an der Eingangsseite, Tabernakeltürchen an den ersten 
Pfeilern). Seltener ist Rankenwerk, vertreten durch das Gitter 
von Rettenschöss bei Kufstein aus dem 15. Jahrhundert in 
Saal 17. Die Einführung des Stabeisens im 16. und 17. Jahr- 
hundert führt in den viel verschlungenen Gittern mit Spiralen 
und flachen Endigungen in Blättern, Maskarons, Kelchen, die 
teils am Stück flach geschmiedet, teils angeschweisst, angenietet 
oder durch Spangen, sog. „Bunde“, befestigt waren, zu einer 
grossen Blüte. Im 17. Jahrhundert buckelt man die flach- 
geschlagenen Spiralenden zu Blättern und strebt durch Auf- 
setzen von Rosetten und anderen Zierstücken plastischere 
Wirkung an. Die höchste technische Bravour neben elegantester 
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Formenbehandlung entfalten die Torgitter des 18. Jahrhunderts, 
ln der Frühzeit herrscht das Laub- und Bandelwerk; es 
folgen Gittermotive und Lambrequins, Palmetten, die charak- 
teristischen Muschelformen und die naturalistischen Zweige 
und Blüten in üppigster Ausnützung des vielfach gewellten, 
geriffelten, gebuckelten und geschlitzten Flacheisens (Mitte des 
18. Jahrhunderts), oft in architektonischer Umrahmung und 
Gliederung. (S. Ende des Saales.) Das Empire schuf, sich auf 
einfache Formen von quadratischem Stabeisen und dürftige 
Girlanden und Kränze beschränkend, nur wenig Hervorragendes 
auf diesem Gebiete. 

Der Saal hat einfaches Flachtonnengewölbe auf 
sechs Pfeilern. An der Wand rechts des Eingangs ein 
grosses Jagdbild, laut Aufschrift die Erlegung eines Wild- 
schweines durch Kurfürst Max III. Joseph bei Haag in Ober- 
bayern 1761 darstellend, von Joseph Stephan (f 1786). 
An der gegenüberliegenden Wand Gemälde: Der Fall 
Numantias. 

Rechts des Eingangs an der Wand eine Reihe Türen 
mit „ Zungenbändern“, reichem Beschläge und aus dem 
»Gesenke* gearbeiteten Feldern (Wappen, Figuren); 
15. Jahrh. 

Vor diesen zwei Feuer- oder Kaminhunde, seltene 
Stücke des 15. Jahrh. Blockarbeit. 

Vor diesen vier Ständer mit Schlössern, Schloss- 
beschlägen und Schlosseingerichten vom 15. — 18. Jahrh. 

An der linken Wand des Saales Waffel- und Hostien- 
eisen zur Herstellung des hl. Brotes; ferner gusseiserne 
Ofenplatten vom 16. — 18. Jahrh. Uber denselben Tür- 
beschläge, Bänder, Schlossbleche, Griffe, Türklopfer in 
stilistischer Reihenfolge von der Gotik bis zum Ende 
des 18. Jahrh. (Block- und Treibarbeiten). 

In der Mitte des Saales vorwiegend kirchliche 
Gegenstände wie Grabkreuze (vorzügliche Beispiele 
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dieses volkstümlichen Zweiges altbayerischer Schmiede- 
kunst), Lichter- und Osterkerzenständer, Tabernakel- 
türchen. (Ein sog. Glockenrad im Saal 15 Kapelle IX.) 

An den Pfeilern Wirtshaus-, Zunftschilde, Leuchter 
und Laternenträger. 

Gegen Ende des Saales vergoldete Kapellen-Ab- 
schlussgitter der ehemaligen Augustinerkirche in München 
(17. Jahrh.), dann ein in Zeichnung und Technik gleich 
hervorragendes Meisterstück, das Gittertor aus der 
Dominikanerkirche in Regensburg, von dem Regens- 
burger Meister David Nordmann 1724 gefertigt. Hinter 
diesem ein prächtiges Gittertor aus der fürstbischöf- 
lichen Residenz zu Würzburg, von dem Tiroler Meister 
J. G. Oegg aus Hilz, um 1763. 

Hier und in dem rechten Seitengang eine Anzahl 
Kassetten und Truhen mit hübschen Beschlägen und 
komplizierten Schlossmechanismen. 

Die Vitrinen (Nr. 1 — 5) in der Mittelachse des 
Saales enthalten: 

1. Uhrwerke, Uhrgehäuse, Uhrteile, meist aus dem 
15. Jahrh. (Das Uhrmachergewerbe löste sich erst 
um die Mitte des 16. Jahrh. von der Schlosser- 
zunft los.) Kirchenleuchter. An den Uhrgehäusen 
und Leuchtern ist deutlich der Einfluss der gotischen 
Architekturformen ersichtlich. 

2. Vorhängeschlösser verschiedener Formen und Sy- 
steme. Besonders sorgfältig gearbeitete »Eingerichte“ 
d. s. die Führungsgehäuse der Schlüssel. (In der 
Fertigung von Eingerichten bestand gewöhnlich das 
Meisterstück der Schlossergesellen.) 

3. Geätzte, getriebene, vergoldete und bemalte Käst- 
chen und Kassetten mit Kunstschlossern. 


Digitized by Google 



Saal 50 


187 


4. Geräte für den Hausgebrauch, wie Leuchter, Licht- 
scheren, Pfannenuntersätze. 

5. Proben hervorragender Technik, namentlich des 
Eisenschnitts, der Tauschierung, Gravierung und 
Vergoldung. Degen- und Stockgriffe, Dosen, Feuer- 
anzünder, Feuerstähle, Bügeleisen. Unter den 
Schreibzeugen das des Kurfürsten Karl Theodor 
mit feinem Laubwerk. In den Schränken an der 
Fensterseite 

6. Zierliche Gitterteile in Blumenformen (18. Jahrh.), 
reichgeätzte Eisenplatten. Modell einer auf beiden 
Seiten in Angeln sich bewegenden Türe von dem 
Nürnberger Meister Joh. Ehemann (1600 — 1640). 

7. Schema für die chronologische Entwicklung des 
Schlüssels. 

a) Lakonischer Schlüssel der Griechen und Römer 
zum Auslösen des hölzernen, später metallenen 
Fallriegelverschlusses. 

b) Schiebescblüssel zum seitlichen Verschieben 
der Riegel, meist an Truhen verwendet. 

c) Ringschlüssel zum Tragen an der Hand. 

d) Früheste Form des Drehschlüssels mit Dorn, 
der in die Schlosswand eingriff. 

Die übrigen Schlüssel gehören mit wenig Aus- 
nahmen zur Gattung der Drehscblüssel. 

Saal 50. 

Siegelsammlung. 

Saal mit bemalter Holzkassettendecke und Fries; 
auf ersterer das ältere herzoglich bayerische Wappen, auf 
letzterem die Wappen hervorragender Orte und Klöster 
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der acht Kreise Bayerns. Komponiert und gemalt von 
Professor Otto Hupp in Schleissheim. 

An den Wänden eine grosse Anzahl von Porträts, 
Gebietskarten, Stammbäumen, Wappenbildern und Ta- 
bellen. Wir heben hervor: die grosse, von Kückh 
im 17. Jahrh. gemalte Karte der Markgrafschaft Bur- 
gau; handschriftlicher deutscher Bischofskatalog von 
1757; Stammbaum Karls V., kolorierter Holzschnitt 
rechts des Eingangs. Die vielen, heraldischen Einzelbilder 
sind zumeist Stammbüchern des 16., 17. und 18. Jahrh. 
entnommen. 

In den Pultschränken an den Wänden links des 
Eingangs: 

1., 2. u. 3.: Siegel sämtlicher römischer Kaiser und 
Könige deutscher Nation von Karl dem Grossen bis 
zum Untergange des alten Reiches (Franz II.), teilweise 
in Originalen, zumeist in Metall- und Gipsabgüssen. 
In der ersten Reihe des Schrankes 1 sind als Siegel- 
stempel Karls des Grossen, Ludwigs des Frommen, 
Ludwigs des Deutschen und Karlmanns antike 
Gemmen verwendet. In der 2. Reihe beginnen mit 
Karl dem Dicken die Porträtsiegel, anfangs im Profil, 
später, von Otto II. (973 — 983) an, en face. Mit Hein- 
rich II. dem Heiligen (1002 — 1024) beginnen die 
Thronsiegel: der Fürst ist auf dem Siegel thronend 
dargestellt. In Schrank 2 Fortsetzung der Thronsiegel 
von der Zeit Ludwigs des Bayern an Majestätssiegel 
genannt. Seit Karl IV. (1347 — 1378) werden neben dem 
Porträtsiegel auch Wappensiegel mit dem Reichs- 
adler als feierliche Majestätssiegel benutzt. Dann 
Rücksiegel und Sekretsiegel, letztere vor allem für 
Briefe und Patente. 
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4., 5. u. 6.: Siegel teils Originale, teils Abgüsse der 
Fürsten und Fürstinnen des Hauses Wittelsbach, 
nach den Linien und der Zeitfolge. Darunter viele 
schöne Reitersiegel. Sogenannte Schüsselsiegel in 
Wachsschüsseln, dann vom 16. Jahrh. an mit Vor- 
liebe Siegel in Holzkapseln (vgl. Schränke 2b u. 2 c). 

7. Siegel deutscher und fremder Fürsten und Fürstinnen 
in alphabetischer Ordnung. 

In der Mitte des Saales: 

8. Siegel geistlicher Würdenträger, Orden und geist- 
licher Stifte, letztere meist spitzoval mit dem Patron. 
Darunter ein seltenes grünes Siegel vom Kapitel 
St. Johann Bapt. in Mainz, ein Bullensiegel (Blei- 
siegel) von Lupoid von Bebenburg, Bischof von Bam- 
berg aus der Zeit Ludwigs des Bayern. 

9. u. 9a. Siegel von Städten, teils Originale, teils 
Abgüsse. Im Siegelfelde vielfach Stadtansichten 
(Basel, Boppard), bei Reichsstädten der Reichsadler 
(Frankfurt, Ulm, Kaufbeuren, Nördlingen), dann 
wieder sprechende Siegel (Eichstätt, Füssen). 

10. u. 10a. Adelssiegel. 

An der Südseite des Saales gegen das Fenster: 

11. Adelige, geistliche und bürgerliche Siegel, Siegel- 
stempel aus Stahl, Messing und Stein, sowie Siegel- 
ringe, von 1250 — 1820. 

Daneben : 

1 2. Fortsetzung v. Schrank 7 ; ferner Siegel, Siegelstempel 
und Petschaften der Münchener Zünfte und anderer 
Korporationen, sowie einzelner Persönlichkeiten. 

13. Am Fenster: Beispiele verschiedenartiger Befestigung 
von Siegeln an Urkunden mittels Pergamentstreifen, 
Leinen- und teilweise farbigen Seidenschnüren, teils 
in Holz-, teils, vom 18. Jahrh. an, in Messingkapseln. 
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Dann Sekret-, Gegen- und Rücksiegel von Kaisern, 
Fürsten, und Herren; Gerichtssiegel. 

Gegenüber am Fenster: 

14. Nachbildungen englischer Siegel: Majestätssiegel, 
Adels-, Bischofs-, Städte-, Stifts-, und Gildensiegel 
vom 14. — 17. Jahrh. 

Saal 51. 

Arbeiten aus verschiedenem Metall. 

Rundsaal mit gebeizter, hölzerner Kasettendecke und 
Konsolenfries; dem Stile der Decke entsprechen die 
hölzernen Portalwandungen. Der untere Teil der Wände 
ist mit einem gemusterten Stoff bespannt, nach einem 
Motiv aus Schloss Tratzberg in Tirol. Von der Decke 
hängt ein Armleuchter von Messing herab. 

Die Wände zieren lebensgrosse Bildnisse (beginnend 
vom Eingänge links), Maria von Kleve, Tochter Ferdinands I. 
•f* 1583 — Pfalzgraf Friedrich von Vohenstrauss f 1597 — 
eine Pfalzgräfin von Vohenstrauss, gemalt um 1575 — 
Herzog Franz von Alen^on f 1584 — Erzherzog Maxi- 
milian III. von Österreich f 1618 — Karl Emanuel I., 
Magnus, von Savoyen f 1630. — Unterhalb derselben 
kunstvolle Bronzereliefs, darstellend die vier Jahres- 
zeiten in allegorischen Bildern, gefertigt von Max Soldani 
Benzi (f 1740 in Florenz) für den Kurfürsten Karl 
Philipp III. von der Pfalz und sechs, die Leidensgeschichte 
Christi behandelnde Reliefs von N. Crebello. 

In der Mitte des Saales Merkur aus Messingguss, 
Brunnenfigur aus Neuburg a. D. 

An der Wand zwischen den Schränken acht ältere 
Kirchenglocken, zwei in der schlankeren Form des 
14. Jahrh. aus Knottenried im Algäu, eine ähnliche 
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aus Staufersbuch in der Oberpfalz, gleichfalls aus dem 
14. Jahrh. Eine Glocke des Münchener Glockengiessers 
Ulrich von der Rosen von 1485 aus Günding bei Dachau. 
Eine mit einem Fries hübsch dekorierte Glocke von 
Hilibrant Weigel, Nürnberg 1569, eine kegelförmige Glocke 
des 16. Jahrh. aus Tirol und zwei Glocken von dem 
Münchener Meister Crisant C. Ellmayr (1790) aus der 
Herzog-Maxburg. 

ln den Schränken, links des Eingangs beginnend. 

1. Vorwiegend Buchbeschläge aus Messing und Bronze; 
die gotischen Buchecken, in massigen Formen ge- 
halten und mit starkem Knopf versehen, dienten in 
erster Linie zum Schutze des aufgeschlagenen Buches, 
dessen Deckel oft mit alten Elfenbein-, Email- oder 
Lederschnittarbeiten geziert waren. Die Buch- 
beschläge des 17. und 18. Jahrh. oft von zierlicher 
Edelmetalltechnik und flacherem Relief. — Möbel- 
beschläge. 

2. Zier- und Beschlägstücke von Möbeln und kirch- 
lichen Gegenständen ; oben getriebene Arbeiten, 
links unten vorwiegend Guss in Rokokoformen, 
rechts Treibarbeiten. 

3. u. 4. Vergoldete Bronzebeschläge für Möbel (Griffe, 
Schlüsselbleche), dann Rähmchen in Rokoko und 
Empire. 

5. u. 6. Originalmodelle von Blei, teilweise auch aus 
Messing, Kupfer und Silber für Goldschmiede (und 
Gürtler?) aus der Zeit von 1550 — 1800. Sie wurden 
von einer Augsburger Goldschmiedsfamilie während 
eines Zeitraumes von 250 Jahren für den Gebrauch 
in der Werkstatt angesammelt und geben ein ziem- 
lich lückenloses Bild der Stilwandlungen innerhalb 
dieser Zeit. 




Digitized by Google 



192 


Saal 51 


Auf den Schränken 1 — 6 gute Kupfertreib- 
arbeiten. 

In den Schränken 

7 — 10. Geräte aus Zinn: Kannen, Schüsseln, Wasch- 
becken, Zunftpokale, Salzfässer, Leuchter. 

8. Vorzugsweis glatte Ware des 16. und 17. Jahrh. 
zum Teil in Formen der spätgotischen Zeit. Gravierte 
Arbeiten, darunter schöner, zweihenkeliger Humpen 
von 1650 aus Schlesien. Teller in Holzstockmanier. 

9. In dem oberen Fach Zinnarbeiten von Frangois Briot 
(um 1550 — 1616) und Kaspar Enderlein (1650 — 1633) 
und in deren Art, darunter die berühmte Temperantia- 
schüssel des Enderlein, auf ihrer Rückseite Ender- 
leins Medaillon, mit Kanne; die Adam- und Eva- 
schale des gleichen Meisters; Krug von Francois 
Briot. Zum Vergleich beider Meister besonders be- 
achtenswert die Mittelfelder der beiden Temperantia- 
schüsseln mit den rückseitigen Medaillons. 

Im zweiten Fach vorwiegend Nürnberger Zinn- 
arbeiten, sog. Kaiserteller, Kurfürstenteller, Schützen- 
teller (im Mittelfeld der Tellschuss, am Rand die 
Wappen der Schweizer Kantone). 

Unten Zunfthumpen. 

Schrank 7 u. 10 enthält vorwiegend Zinnwerke des 
18. Jahrh., darunter getriebene Arbeiten, Schrauben- 
flaschen zum Kühlhalten von Getränken für Feld- 
arbeiter, originelle Handwärmer in Form von Gebet- 
büchern für Kirchgänger. 

Rechts und links des Eingangs zwei Waschgefässe 
(Lavabo) aus Zinn. 

Das Zinn, sehr weich, dehnbar und bei verhältnismässig 
niedrigem Hitzegrad (239° C) schmelzend, fand vor allem seines 
silberähnlichen Aussehens und seiner Widerstandsfähigkeit gegen 
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atmosphärische Einflüsse halber häufige Verwendung. Es liess 
sich treiben, gravieren ; vor allem aber war es infolge seines 
geringen Schmelzgrades zum Gusse geeignet. Um das Spröde 
der Masse zu mildern und die Gussform noch besser ausfüllen zu 
können, setzte man einen gewissen Prozentsatz Blei hinzu, was 
zugleich auch einen billigeren Preis ermöglichte. Dieser Zusatz war 
örtlich verschieden, es galt jedoch in Deutschland im allge- 
meinen das Verhältnis von 10 Teilen Zinn zu einem Teil Blei, 
das man die Leipziger-, Nürnberger- etc. Probe und dann all- 
gemein die Reichsprobe nannte. Diese Legierung stand unter 
Kontrolle der geschworenen Meister, um den Käufer gegen be- 
trügerische Verfälschung des immerhin wertvollen Materials 
durch das minderwertige und in grösserer Menge auch gesundheits- 
schädliche Blei sicher zu stellen. Siehe Zinnmarken. Der Guss 
geschah in Metall-, Stein- (meist Solnhofer oder Schiefer), Gips- 
oder Sandformen. Die gegossenen Stücke wurden dann durch 
Abdrehen auf der Drehscheibe, Feilen, Schaben oder Polieren, 
geglättet. Für einfachere Stücke stellten die Zinngiesser die 
Formen selbst her, für reichere Geräte wird man wohl auch 
mit nicht zum Handwerk gehörenden Künstlern zu rechnen haben. 

Das Zinn war schon im Altertum allen Kulturvölkern be- 
kannt, doch wurde es selten selbständig verarbeitet, sondern in 
erster Linie zur Herstellung der Bronze verwendet. Auch im 
früheren Mittelalter sind Zinngeräte selten. Erst mit dem 
13. Jahrhundert, als die Entdeckung der Zinnlager im böhmisch- 
sächsischen Erzgebirge den schwerfälligen und kostspieligen 
Import des Zinns aus England und Spanien überflüssig machte, 
hob sich in Deutschland die Zinngiesserkunst, wenn sie sich 
auch zunächst noch auf Geräte des kirchlichen Kultes, wie 
Taufkessel, Monstranzen, Messkännchen etc., beschränkte. In 
Frankreich finden zu Anfang des 15. Jahrhunderts Zinngefässe 
auch Eingang in Wirtshäusern; die ältesten in Deutschland er- 
haltenen Stücke gehören der zweiten Hälfte des 15. Jahrhun- 
derts an. Reliefguss wurde in der Gotik selten geübt, wie es 
scheint, vorwiegend in Frankreich. Die deutschen Arbeiten dieser 
Zeit (Zunfthumpen) sind meist glatt gegossen, mit Rücksicht wohl 
auf die ungeschmälerte Glanz- und Lichterwirkung des silber- 
schimmernden Materials, doch kommen auch Gravierungen vor. 
Erst mit der weiteren Entwicklung der Renaissance treten Geräte 
mit Reliefschmuck mehr und mehr hervor, und zwar bediente man 

13 
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sich zu deren Herstellung meist der Sand- oder Gipsformen; für 
Stücke, bei denen es auf besonders scharfe Durchbildung an- 
kam, verwendete man Formen, die in Solnhofer (Kelheimer) 
Stein oder Metall geschnitten waren. Unter den reliefierten 
Stücken fallen durch eigenartige Technik die in sogenannter 
»Holzstockmanier“ gefertigten auf. Ihr den geätzten Arbeiten 
nicht unähnlicher Flachreliefcharakter wurde durch dieGussformen 
bedingt, deren Ornamente durch Tiefätzung — in Solnhofer 
Stein, Messing, Kupfer oder Eisen — erzeugt wurden, sodass 
beim Guss die Ornamente erhaben kamen. (S. Saal 52 Schrank 8.) 
Diese Technik lässt sich nur in Nürnberg zwischen 1550 — 1590 
nachweisen. 

Die hervorragendsten Stätten der Zinngiesserkunst waren 
zur Zeit der Renaissance Sachsen, dessen Arbeiten sich durch 
hochreliefierte Figuren auszeichnen, Schlesien, Böhmen und 
Mähren, die vor allem schön gravierte Humpen lieferten, und 
schliesslich die künstlerisch bedeutendste, Nürnberg, wo wir 
alle Techniken hochentwickelt finden. Von bayerischen Orten 
sind noch zu nennen Augsburg, Passau, Regensburg, von wo 
aus auch die Verfrachtung fertiger Nürnberger Ware donau- 
abwärts erfolgte. Auch in Frankreich und der Schweiz stand 
von der Mitte des 16. Jahrhunderts bis gegen 1630 das Hand- 
werk der Kandlgiesser in hoher Blüte. Den künstlerischen 
Höhepunkt sehen wir erreicht in den Prunkgeräten des Fran- 
zosen Francois Briot (geb. um 1550 zu Damblain in Loth- 
ringen, gest. nach 1616) und des Deutschen Kaspar Ender- 
lein (geb. 1560 in Basel, gest. 1633 in Nürnberg). Briot war 
ursprünglich (1585) Münzgraveur des Herzogs von Württemberg 
und Herzogs von Mömpelgard, der möglicherweise Briot zur 
Feitigung seiner Prunkgeräte angeregt hat. Die subtile Technik 
des Stempelschnitts kam ihm bei der Fertigung seiner reich 
gravierten Kupferformen zu gut. Seine Schüsseln und Kannen 
mit den Personifikationen der Elemente und freien Künste und 
mit Kartuschenornamenten zählen zu den grössten Schätzen der 
Museen; sein köstlichstes und bekanntestes Werk (entstanden 
zwischen 1585 und 1590) ist die nach dem Bilde im Nabel be- 
nannte „Temperantiaschüssel“ (Schrank 9), die er auf der Rück- 
seite mit seinem Brustbild in Medaillonform signierte. Kaspar 
Enderlein, der 1583 nach Nürnberg übergesiedelt war und dort 
1586 Meister wurde, schnitt auf Grund von nach einer Briotschüssel 
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abgeformten Bleiabgüssen sich eine neue Form, in Messing 
oder Stein, mit der er kaum von jener zu unterscheidende 
Schüsseln herstellte, die entsprechend Briots Platten sein 
Brustrelief tragen, und er fertigte noch weitere Schüsseln, Kannen, 
Tellerchen von gleicher Feinheit. Neben Enderleins Prunk- 
schüsseln entstanden aber noch zahllose reliefierte Werke, wie 
Wappenteller, Apostelteller, Taufschüsseln, Zunftkannen u. a. m. 
(Schrank 9.) Im 17. Jahrhundert wird ausserdem vielfach die 
Ätzung und Gravierung glatter Ware gepflegt, ebenso unter dem 
vorbildlichen Einflüsse der Edelmetallkunst das Treiben. Ori- 
ginelle Arbeiten schuf diese und die kommende Zeit in den 
viereckigen Flaschen mit Schraubenverschluss, die die Feld- 
arbeiter zum Kühlhalten der Getränke verwendeten, und in den 
Handwarmem für die Kirchgänger in Form von Gebetbüchern 
(Schrank 7 und 8). 

Im 16. und 17. Jahrhundert diente Zinn vielfach auch zur 
Herstellung von Särgen, die mit Inschriften, Wappen, christ- 
lichen Symbolen etc. graviert wurden oder auch ein Kreuz, eine 
Inschrifttafel etc. als plastischen Schmuck erhielten. S. die 
Särge der Lauinger Fürstengruft in Saal 94. 

Legte das 16. und 17. Jahrhundert das Schwergewicht auf 
die ornamentale Ausgestaltung der Geräte durch Reliefschmuck, 
Gravieren und Ätzen, so überwiegt im 18. Jahrhundert wieder 
der glatte Guss mit muschelförmigen, gedrehten und ge- 
schwungenen Flächen, durch die die bestechendste Eigenschaft 
des Zinnes, der Silberglanz, wieder zur vollen Wirkung kommt. 
Die Formen der Geräte schliessen sich denn auch durchaus 
denen der Edelmetallkunst an oder dem Porzellan, das seine 
Formen gleichfalls dieser Kunst entlehnt hatte. Der Formen- 
kreis der Geräte wird erweitert durch Terrinen, Ragoutschüsseln, 
vornehmlich aber unter dem Einfluss des immer mehr sich aus- 
breitenden Genusses von Tee, Kaffee und Schokolade durch die 
gedrehten, bauchigen Kannen. Von besonders zierlichen Formen 
sind meist auch die Kerzenleuchter und Weihwasserkesselchen. 

Mit dem Ende des Rokoko beginnt der Verfall der Zinn- 
giesserkunst. Glas, Fayence und vor allem Porzellan, die in 
Reinlichkeit und Hygiene wesentlich grössere Vorteile boten, 
drängten das Zinn mehr und mehr in den Hintergrund. 

Auf den Zinngeräten findet man seit dem 14. Jahrhundert 
schon mancherlei Stempel eingeschlagen, die verschiedene 
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Bedeutung haben können. Seit dem Aufschwung der „Kandl- 
giesserkunst“ im 16. Jahrhundert musste der Meister zwei Marken 
einschlagen, das „Stadtzeichen“ und sein „Meisterzeichen“ zum 
Zwecke müheloser Ermittelung des Verfertigers vorschrifts- 
widriger Arbeiten. Das Stadtzeichen galt zugleich als „Gehalts- 
marke“ für den von den geschworenen Meistern festgestellten 
Feingehalt des Materials. Es bestand meist aus dem Stadtwappen 
oder einem Teil desselben. So bezeichnete man z. B. in Nürnberg 
die Arbeiten aus gemeinem Zinn (Zinn mit einem Zehntel Blei) 
mit dem halben Stadtadler und den Schrägbalken, zwischen 
denen sich als „Beigemerk“ Initialen, Sterne, Punkte etc. be- 
finden; das feine Zinn trug entweder „fein“ als Marke, die ge- 
krönte Rose mit demselben Wappen als Herzstück und daneben 
die Anfangsbuchstaben des Meisternamens. Für die Markierung 
des Feinzinns war vielfach auch andernorts ein Stempel mit 
Krone und Rose üblich oder auch mit Engelsfiguren. Neben 
dem Stadtzeichen schlug der Meister seine eigne Marke ein 
als Bürgschaftsleistung für eine vorschriftsmässige, der Ehre 
des Handwerks entsprechende Ausführung. Als „Meistermarke“ 
wurden meist die Anfangsbuchstaben des Meisternamens ver- 
wendet, doch kommen auch andere Zeichen, Wappenbilder, 
Hausmarken u. a. vor. ' Bei den Nürnberger Stempeln ist die 
Meistermarke in Form von Sternchen, Pfeilen, Wellenlinien etc. 
als sog. Beigemerk in die Gehaltsmarke einbezogen, und diese 
ist in ihrer Gesamtform dann auch oft für einen bestimmten 
Meister massgebend. Stempel mit vollem Meisternamen kennt 
erst das 18. Jahrhundert. Zur Kontrolle der Meistermarken 
verwahrten die Zunftladen Zinnplatten, in welche diese einge- 
schlagen waren. Schliesslich kommen neben dem Stadtzeichen 
und der Meistermarke noch Besitzerzeichen, eingeschlagen oder 
eingraviert, vor. Bei Prunkstücken fehlen die Marken oft. 


Saal 52. 

Fortsetzung der Metallarbeiten. 

Saal mit bemalter Balkendecke, durch zwei Gobelins 
in zwei Hälften geteilt. An den Wänden Porträts. An 



Digitiz 


Saal 52 


197 


der linken Wand grosses Gemälde der Gründung des 
Prämonstratenser-Stiftes Roggenburg in Schwaben. 

Von den Metallarbeiten erwähnen wir: 

Vom Eingang links und rechts Türklopfer, Brunnen- 
ausgüsse, Feuerhunde, in Bronze gegossen ; italienische 
und deutsche Arbeiten. An der Eingangswand ferner: 

1 . Kupfertreibarbeiten, meist Geschirre, darunter eine 
grosse Nürnberger Wasserbutte. An der Wand 
gleichfalls in Kupfer getrieben ein Relief (Epitaph) 
mit der Auferstehung Christi nach A. Dürer. 

2. u. 3. Verschiedene Gebrauchsgegenstände kirch- 
lichen und profanen Charakters in Guss und Treib- 
arbeit. Bronze- und Messingfigürchen von Leuchtern 
und Lüstern. 

4. Pultkasten mit Aufsatz: religiöse Gegenstände, wie 

Kronen, Buch- und Pluvialschliessen, dann eine 
Sammlung von Silberfiligranarbeiten, vorwiegend aus 
Augsburg: Bilderrahmen, Büchschen, Kruzifixe, 

Buchverzierungen etc.; Miniaturfigürchen und Orna- 
mente aus Silber zum Schmuck von Möbeln 
und Gebrauchsgegenständen. Mariä Himmelfahrt, 
Gemälde auf Lapislazuli in prächtigem Filigran- 
rahmen. 

5. Pultkasten am Fenster, enthält: Rähmchen, An- 
hänger, Büchschen etc. aus Metall; dann eine 
Sammlung von Taschenuhren mit zierlich gearbei- 
teten Gehäusen. Ferner Goldschmiedemodelle, in 
Blei gegossen nach Zeichnungen von Martin de Vos, 
Theodor de Bry, Etienne de Laune, Hemskerk und 
anderen niederländischen, deutschen und französi- 
schen Meistern. 

Auf dem grossen mit Festons verzierten Untersatz 

(rechts des Ausgangs) eine Sammlung von zum Teil 
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lackierten Kofferchen mit kunstvollem Metallbeschläg aus 
Schloss Bamberg (einige davon spanischer Provenienz). 

Weibliche Brunnenfigur nach Peter Candid, an- 
geblich von H. Krumpper gegossen. 

Die zwei als Vorhang dienenden Hautelissen sind 
mit Gold durchwirkt und stammen aus der Brüsseler 
Manufaktur; sie behandeln Szenen aus den Hannibals- 
Schlachten nach Giulio Romano. 

Raum 52 a. 

Fortsetzung der Metallarbeiten. 

Von der Decke hängen drei Armleuchter aus Messing 
(17. Jahrh.) herab. Von den Gemälden erwähnen wir 
das Bildnis des bayerischen Malers Mattheus Günther 
(1705 — 1788) über der Ausgangstüre. Rechts derselben 
eine Innenansicht des Domes zu Bamberg aus dem 17. 
Jahrh., am Gewölbe die Schlussscheibe mit dem Bildnis 
Kaiser Heinrichs II. sichtbar, welche auf dem Podest 
des Treppenhauses angebracht ist. An der rechten Wand 
die Darstellung der von Hans Georg Knauf 1585 ge- 
malten Fassade des ehemaligen Landschaftshauses in 
Landshut. 

In den Schaukästen: 

1. Nürnberger Beckenschlägerarbeiten, für kirchlichen 
und häuslichen Gebrauch ; oft auch als Schaugeräte 
verwendet. Teile von Antependien in getriebener 
Metallarbeit. 

2. u. 3. Bronze- und Messinggussarbeiten: Figuren, 
Leuchter, Brunnenbestandteile, Krahnen, Bronze- 
mörser. 

Originelle, kugelförmige Bronzetöpfe mit drei 
Füssen (zum Stellen in die Feuerglut); die eigen- 
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artige Form erhielt sich vom 15. bis zum 18. Jahrh., 
vorwiegend in Süddeutschland und Tirol. (Saal 9.) 

4. Gruppe von Kunstuhren. Unter ihnen künstlerisch 

beachtenswert: Uhr in Form eines turmartigen 

Tempels (Spätzeit des 16. Jahrh.). Waldmensch, 
mit einem Szepter auf einer sich drehenden Kugel 
die Stunden zeigend; Augsburger Arbeit um 1620. 
Kruzifixuhr mit sich drehender Ziffernkugel; um 
1650. Wand- und Standuhren des 16. und 17. Jahrh. 
mit gravierten und getriebenen Gehäusen. Reise- 
und Tischuhren, worunter eine solche aus dem Be- 
sitze des Pfalzgrafen Ott-Heinrich, in runder Form, 
mit eingravierten Jagdszenen, um 1540. 

5. Uhren, vorwiegend des fürstbischöflich bambergischen 
Hofuhrmachers Leop. Hoyss, charakteristisch durch 
die Ebenholzgehäuse mit vergoldeten Messingbe- 
schlägen (Mitte des 18. Jahrh.) *). 

6. Pultkasten am Fenster: Sammlung von verzierten 
Lichtscheren aus Messing und anderen Gebrauchs- 
gegenständen. 

7. Grosses kupfernes Schäffelmass der Stadt München 
vom Jahre 1732. 

Saal 53. 

Münzen und Medaillen. 

Holzbalkendecke mit imitierten Elfenbeinintarsien 
von L. Gedon (entsprechend seinen Ausstattungsräuraen 
auf der Pariser Weltausstellung 1878; die gedruckten 
und aufgezogenen Intarsien sind von H. Lossow gezeich- 

*) Vgl. E. Bassermann Jordan: Die Geschichte der Räder- 
uhr unter besonderer Berücksichtigung der Uhren des Bayer. 
Nationalmuseums. Heinrich Keller, Frankfurt a. M. 1905. 
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net). Der Raum ist durch einen Bogen in zwei Teile 
geschieden. — Innerhalb der bemalten Täfelung gemaltes 
Stoffmuster. Zum Schmuck des Saales dienen viele 
Bildnisse, gemalt von Johann Churland und Theodor 
Roos, sowie drei golddurchwirkte Brüsseler Haute- 
lissen mit weiteren Szenen aus den Feldzügen Hannibals. 

Die Münzsammlung kann als solche selbstver- 
ständlich keinen Anspruch auf Vollständigkeit erheben, 
doch enthält sie höchst wertvolle und beachtenswerte 
Stücke. Den Anfang macht (rechts des Eingangs) eine 
schöne Reihe 

1. Römischer Kaisermünzen. — In dem grossen Pult- 
schrank. 

2. gegenüber der Türe sind die Münzen und Medaillen 
des bayerischen Herrscherhauses bis zu Ludwig II.; 
in Schrank 

3. sind die neuesten Prägungen der Münchener 
Kgl. Münze untergebracht; 

4. daneben Schrank mit Kaisermünzen. 

5. Enthält eine reichhaltige und schöne Sammlung von 
Prägungen aus den Münzstätten geistlicher Für- 
sten, worin besonders die Kollektion aus Bamberg 
durch seltene Stücke (Goldgulden etc.) hervorragt. 
In den darauffolgenden Schränken befinden sich 
Originalmedaillen und Abgüsse von solchen. 
Unter denersteren prächtige Kleinodien mit kunst- 
reicher Fassung; unter den Kopien sind besonders 
die von italienischen Medaillen hervorzuheben. — 
Münzen und Medaillen des Kirchenstaates. — Wall- 
fahrtsmünzen und Medaillen. 

Ausserdem verwahrt dieser Saal in den Schränken 
die reiche Sammlung von Abdrücken der im Kgl. bayer. 
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Hauptmünzamte aufbewahrten Stempel zu Münzen und 
Medaillen in Klischeemetall. Es sind 75 Tafeln, welche 
in wechselnden Serien aufgestellt und so dem Studium 
zugänglich gemacht werden. (Geschenk des Kgl. bayer. 
Hauptmünzamtes.) 

Es folgt nun ein Durchgangsraum, von welchem 
je eine Treppe in das Unter- und in das Dachgeschoss 
führt (beide dem Besuche verschlossen). Als Schmuck 
sind in diesem Raume angebracht: über den Türen die 
in Holz geschnitzten Wappen der Sulzer und Haiden; 
am Treppenpfeiler die vergoldete Holzfigur der Minerva, 
der einzige Überrest des Prachtschiffes Bucentaurus 
(vgl. Saal 37 des Erdgeschosses); an den Wänden Jagd- 
stücke von Stephan u. a. aus dem Depot zu Schleiss- 
heim. — Zwei holzgeschnitzte Schaukelhalter aus Schloss 
Dachau. 


Saal 54 u. 55. 

Holzornamente und Holzschnitzerei. 

Die Sammlung der Holzornamente umfasst vor- 
wiegend Fragmente von Möbeln und Geräten. Als die Blüte- 
zeiten der ornamentalen Schnitzkunst sind namentlich hervor- 
zuheben die Spätgotik in Deutschland, Tirol und Frankreich, 
die Renaissance in Italien und Deutschland und das späte 17. 
und 18. Jahrhundert in Süddeutschland. 

Die Holzornamentensammlung des Bayerischen 
Nationalmuseums besitzt vorwiegend deutsche und be- 
sonders bayerische Arbeiten, die in ihrer allgemeinen 
Aufstellung ein ziemlich lückenloses Bild der Entwick- 
lung und Wandlung des Holzornamentes in Süddeutsch- 
land geben. 

Die wichtigsten Gruppen an den Schaugestellen und 
Wänden. 
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Schaugestelle rechts vom Eingang: 

1. Altarteile der Spätgotik; durchbrochene Füllungen 
bzw. Baldachine, vorzugsweise mit naturalistischem 
Rankenwerk heimischer Flora. 15. Jahrh. 

2. Gotische Flachschnitzereien aus Bayern und Tirol 
als Proben der volkstümlichen Verbreitung dieser 
Dekorationsweise. Sie dienten zum Schmuck von 
Vertäfelungen, Möbeln u. a. 15. Jahrh. 

3. u. 4. Füllungen, Türchen mit durchbrochenem 
Masswerk. 15. Jahrh. 

5. u. 6. Durchbrochenes Rankenwerk der Spätgotik 
in Verbindung mit Architekturmotiven (Fialen und 
Krabben). 

Grössere Stücke der gleichen Zeit- und Stil- 
epoche an der Wand links vom Eingang. 

7. u. 8. Ornamente der Frührenaissance: 

Charakteristisch durch das schön gezeichnete Ranken- 
werk mit dem im zweiten Drittel des 10. Jahr- 
hunderts bevorzugten Feigen- und Weinblatt, wie 
es durch die Stiche der Kleinmeister, z. B. Hans 
Sebald Behams und vor allem Heinrich Aldegrevers 
Verbreitung fand. Der aus der Antike entlehnte 
Akanthus findet gleichfalls Verwertung, namentlich 
an Kapitellen. Weitere Motive: Putten, Medaillons, 
Tierschädel, Delphine, Gefässe, Gehänge. 

9. Frührenaissance-Torflügel. 

Die weitere Entwicklung des Holzornamentes 
der Renaissance veranschaulichen die Gruppen 10, 
11 und 12 gegenüber der Eingangstüre. Es tritt 
vor allem in der Hochrenaissance das „Roliwerk" 
(Kartuschen, Rahmenwerk) auf, wie es in vollendetster 
Weise die Decke des Saales 22 und des Treppen- 
hauses (Decke aus dem Dachauer Schlosse) zeigt. 
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10. Karyatiden, Konsolen, neben Säulen und Pilastern 
die üblichsten Stützformen. 

1 1. Über derTüre eingelegte Arbeiten, Intarsien. (S.Saal23.) 

12. Grosses Schnitzwerk aus einer Küche, von 1601. 
Über demselben Füllungen von niederrheinischen 
Stollenschränken ; beachtenswert die kräftige Relief- 
wirkung. Um 1550. Unten Arbeiten in dem seit 
etwa 1650 bis 1680 üblichen Ohrmuschel- und 
Knorpelstil. 

13. Daneben Himmelbett gleichen Stils. 

An den Schaugestellen der Fensterwand die 
Ornamentformen von der Spätzeit des 17. bis Früh- 
zeit des 19. Jahrh. 

14., 15., 16. u. 17. Breitblätterige Akanthusranken von 
ca. 1680 — 1700; ab 1700 beginnen die Ranken tief- 
eingeschnittenere und schmächtigere Blätter zu tragen. 

18. Frührokoko-Arbeiten. In das Akanthusrankenwerk 
dringen seit etwa 1720 Band- und Gittermotive. 
Weitere Frührokoko-Arbeiten rechts der Ausgangs- 
türe. Die Akanthusformen verbinden sich mit 
Muschelmotiven, um allmählich ganz in diesen auf- 
zugehen in den 

19., 20. u. 21. Formen des Muschel werk-Rokokostils. 
Mitte und zweite Hälfte des 18. Jahrh. Vor- 
nehmlich Rahmen. 

22. u. 23. Holzschnitzereien vom Ende des 18. Jahrh. 
und aus dem 19. Jahrh. 

Von den übrigen Sammlungsgegenständen heben 
wir noch hervor eine Büste (St. Petrus) von dem kur- 
fürstlichen Hofstatuar Roman Anton Boos (1735 — 1810), 
eine Reihe Schlitten des 18. Jahrhunderts; ferner ge- 
schnitzte Pferdekummete und Lüsterweibchen. 
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Über der kleinen Balkontüre der rechten Saalwand 
holzgeschnitzte Figuren von Nereiden, Tritonen, Schmuck- 
teile des Lustschiffes Karolina vom Starnberger See. 
Gegen 1800. 

Links von der Ausgangstüre vergoldete Hochreliefs 
mit biblischen Szenen, von dem alten Chorgestühl der 
Frauenkirche; geschnitzt von dem kurfürstlichen Hof- 
bildhauer Franz Ignaz Günther 1774. 

Saal 56. 

Fortsetzung der Werke der Holzschnitzerei etc. 

Saal mit stukkiertem Spiegelgewölbe mit sechs 
Kappen. 

1. Schrank rechts des Eingangs: Religiöse und pro- 
fane Figuren und Gruppen aus Holz, bemalt und 
unbemalt. Rebbüttenmann mit silberner Bütte von 
1651; ein zweiter solcher als Trinkge fass aus dem 
Schluss des 16. Jahrh., aus Neufchätel etc. 

2. Enthält Kästchen für Reiseapotheken, für Toilette- 
gegenstände, für Spielmarken etc. Modelle von 
Spinnrädern. 

3., 4. u. 5. Schränkchen, Kästchen, Spielbretter, Be- 
hälter etc. aus Holz mit Wismutmalerei. 

Die Wismutmalerei war eine seitdem 16. Jahrhundert 
besonders in Nürnberg geübte Technik. Das metallisch glän- 
zende Wismutpulver wurde auf hartem Kreidegrund dünn 
aufgetragen und mit dem Polierstahl geglättet, bis ein gleich- 
massiger silbergrauer Metallglanz entstand. Auf diesen 
Grund, dem man zuweilen mit gelbem Firnis Goldglanz 
gab, malte man mit Temperafarben. Die Blütezeit der Wis- 
mutmalerei fällt in die Mitte des 17. Jahrhunderts. Die be- 
malten Kästchen und Schachteln dienten besonders zu 
Hochzeitsgeschenken. 

6. Holzmodel für Tapeten und Zeugdruck. 
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Der Zeugdruck, jetzt hauptsächlich als Maschinen- 
druck mit Walzen in Übung, bediente sich früher solcher 
hier ausgestellter Plattenmodel aus Holz, in welche die 
Muster mit Messer und Meissei eingeschnitten waren 
und zwar entweder vertieft oder erhaben ; in ersterem Falle 
ergab sich dann das Muster weiss auf farbigem, in letz- 
terem Falle farbig auf weissem Grund. Im 18. Jahrhundert 
werden, namentlich für kleinere Streumuster, die Model 
mit Messingstiften üblich. Die Benützung ätzender Beizen . 
oder schützender Farben, welche stellenweise wieder aus- 
gewaschen wurden, eine Technik, welche schon im späten 
Altertum bekannt war und seit dem 18. Jahrhundert 
vorwiegend im Kleinbetriebe und in der Hausindustrie 
üblich wurde, 'gestattete eine grössere Mannigfaltigkeit 
in der Musterung. Die Holzmodel für Tapeten sind 
im wesentlichen denen für den Zeugdruck gleich. 

7. Holzmodel für Backwerke (Marzipan und Lebkuchen) 
aus dem 16., 17. und 18. Jahrh.; sie stellen Wappen, 
historische Persönlichkeiten, Kostümfiguren etc. dar; 
manche davon dienten auch als Model für Votiv- 
gaben in Wachs (vgl. Vorraum der Kapelle, Erd- 
geschoss Saal 31). 

8. Sammlung von Spielkartenholzstöcken (Abdrücke 
hievon in Saal 74). [Spezialkatalog von K. A. Bier- 
dimpfl. München 1884.] 

9. u. 10. Holzstöcke für die Buchillustration des 16., 
17. und 18. Jahrh. Die wichtigsten darunter die 

11. 24 Originalholzstöcke der „Bayerischen Landtafeln*, 
welche der Mathematiker Philipp Apian auf Befehl 
des Herzogs Albrecht V. 1568 herausgab. In Saal 42 
des Erdgeschosses befindet sich neben dem grossen 
Münchener Stadtmodell der Abdruck davon. Philipp 
Apian, geb. 14. September 1531 in Ingolstadt, 
gest. 14. November 1589, berühmter Geograph und 
Mathematiker, war Universitätsprofessor in lngol- 
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Stadt, dann in Tübingen. Die Druckstöcke Apians 
sind von besonderem Interesse wegen der ihnen 
eingefügten Bleitypen, deren nur wenige aus dem 
16. Jahrh. sich erhalten haben. 

12. Berchtesgadener Schnitzereien des 18. Jahrh. (Kruzi- 
fixe, Heilige etc.). 

Noch ist zu nennen eine Anzahl kunstvoll gedrech- 
selter Spinnräder, Haspeln, Kunkeln aus dem 17. und 
18. Jahrh., Wagenmodelle und Wiegen. 

Rings an den Wänden geschnitzte Refektoriums- 
schränke aus Indersdorf. Um 1700. 

Saal 57. 

Musikinstrumente.*) 

In der Decke Mittelbild und vier kleinere" - 
Bilder von Peter Candid. Die übrigen von Rudolf 
von Seitz. 

An den Wänden vier Gobelins mit biblischen Szenen: 
David und Urias, Abraham und Lot, Melchisedech, 
Rebekka. Brüsseler Arbeit. 

1. Blasinstrumente aus Holz und Elfenbein. Darunter 
eine Bassschnabelflöte, Doppelflageolet, Bassethorn. 

Auf dem Schranke Deckel eines Flügels mit 
einem Gemälde, das Gastmahl Belsazars darstellend, 
von Frans Francken II. (1581 — 1642). 

2. Mechanische Schlagharfe. Klavichord mit Walzen- 
werk und beweglichen Figürchen. 18. Jahrh. Dar- 
über Holzharmonika (Xylorganum), mit Klöppeln 
zu schlagen. 

•) Katalog: Die Sammlung der Musikinstrumente des 
Bayerischen Nationalmuseums von K. Bierdimpfl, 1883. 
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3. Saiteninstrumente. Ein hervorragendes Stück die 
mit Schildpatt, Elfenbein, Ebenholz, Perlmutter und 
Silber reich eingelegte Viola di Gamba (Kniegeige, 
Violoncello) des Kurfürsten Johann Wilhelm von der 
Pfalz (1690 — 1716), gefertigt von Joachim Tilke in 
Hamburg 1691. — Eine Viola di Bardone, Bary- 
ton, eine englische Erfindung und gleichfalls eine 
Gambe, für die Joseph Haydn (1732 — 1809) eine 
grosse Anzahl Kompositionen schrieb. Die Saiten 
unter dem Griffbrett klingen nur mit. 

Auf dem Schranke ein sog. Melophon, har- 
monikaartiges Instrument mit gitarreförmigem 
Körper und Ziehblasebalg. Erfunden von dem Uhr- 
macher Ledere in Paris 1837. 

4. Buchregal, kleines Orgelwerk, das zusammengelegt 
einem Buch gleicht, 17. Jahrh., und Davidsharfe 
aus Freising. Die Harfen sind das älteste Saiten- 
instrument der meisten Kulturvölker. 

Am Fenster zwei Hackbretter oder Zymbals, Vor- 
läufer des Klaviers, bei denen die Intonation durch 
Schlagstäbchen erfolgt. 

5. Saiteninstrumente. Darunter eine seltene Lauten- 
viola aus dem 15. Jahrh., ein Lautenbassettchen 
vom Ende des 17. Jahrh. Der schmale Körper wird 
weit von der in der Art einer Kniegeige geformten 
Decke (Brettviola) überragt. Doppelhalsige Laute. 
Bemalte Gebirgszither des 18. Jahrh. Auf dem 
Schranke eine Orgelleier mit Tastatur und Balg; 
Saiten und Pfeifen ertönen zusammen. 18. Jahrh. 

6. Fortepiano in Flügelform mit Hammerschlagwerk. 
18. Jahrh. Auf demselben Daktylion, Instrument 
für Fingerübungen, erfunden von Henry Herz in 
Paris, 19. Jahrh. 


Digitized by Google 



208 


Saal 57 


7. Klavichord in Flügelform von Friedrich Schmahl 
in Regensburg 1692 gefertigt. Vorläufer des Forte- 
pianos. Darüber Bildchen: Wolfgang Amadeus Mozart 
(1756 — 1791), mit seinem Vater Leopold und seiner 
Schwester Anna musizierend; die Gewänder von 
Kleiderstoffen, die sie getragen haben sollen. 

8. Blasinstrumente aus Holz. Schalmeien, Klarinetten, 
Fagotts, Resonanzpfeifen. An dem Schranke ein 
Alphorn, primitives Blasinstrument der Hirten in 
den Alpen. 

Links der Ausgangstüre 

9. Blasinstrumente aus Metall. Rüden- und Jagdhörner. 
Ferner eine Ophiklei'de, das Bassinstrument der 
Klapphörner. Auf dem Schrank ein bulgarisches 
Tambur, eine äthiopische Lyra, Kissar genannt, und 
eine russische Balalaika, Begleitinstrumente volks- 
tümlicher Gesänge. 

10. Mechanisches Organochordium von 1793, Walzen- 
werk mit Flötenspiel und Klavichord. Die aus- 
wechselbaren Walzen und der Blasbalg werden 
durch ein Gewicht getrieben. Ausserhalb des Kastens 
rechts ein Serpent (Schlangenhorn), erfunden 1590 
von dem Kanonikus Guillaume in Auxerre. 

1 1. Fortepiano von dem Fortepianomacher Louis Dulcken 
in München, 1792. 

12. Klavizymbal, Kielflügel, mit vier Tonveränderungen 
(Register), gebaut 1780 von Joseph Merlin in London. 
Die Saiten werden durch Rabenfederkiele intoniert, 
daher „Kielflügel“. 

13. Nonnengeigen — zwei davon aus dem Nonnen- 
kloster auf Frauenwört im Chiemsee — von den 
Deutschen und Niederländern auch Trummscheit, 
Scheitholt, Trompetengeige genannt, primitive Streich- 
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instrumente während des 14. bis 18. Jahrh., die 
ihrer Flageolettöne halber im 17. und 18. Jahrh. 
bei den Hochämtern als Trompetenersatz benützt 
wurden. 

An der Wand links Hackbretter. 

14. Saiteninstrumente. Mandoren, gewöhnlich Mando- 
linen genannt, kleinere Lauten, Basslauten. 

15. Hiefhörner (Hifthörner), benannt nach Hief oder 
Hift, d. i. Stoss ins Horn, aus Tierhörnern ge- 
arbeitet. Dudelsack, auch Sackpfeife oder deutscher 
Bock genannt; altes Blasinstrument, jetzt nur mehr 
bei der Landbevölkerung Italiens und Englands 
gebräuchlich. Der aufgeblasene Sack wirkte durch 
den Druck des Armes wie der Blasbalg einer Orgel, 
indem er einer Schalmei Luft zuführte. 

16. Nagelgeige und Nagelharmonika mit klingenden 
Stahlstiften, die mit einem Geigenbogen gestrichen 
und so zum Tönen gebracht wurden. 18. Jahrh. 
Die Nagelgeige und Nagelharmonika hat Johann 
Wilde, ein geborener Bayer, erfunden, der 1741 
kaiserlich russischer Kammersänger wurde und 1770 
in Petersburg starb. 

Brettelgeigen mit schmalem Körper, auf den 
der geigenähnliche Resonanzboden aufgeleimt ist — 
Tanzmeistergeigen (Pochette). — Eine Bauernleier, 
deren Saiten durch ein Rad intoniert wurden. 

In der Mitte des Saales: 

17. Gruppe von Pauken, Trommeln, Trummscheiten, 
einer Ophiklelde und drei Harfen mit schönen 
Schnitzereien. 

Links davon 

18. Klavizymbal, Kielflügel aus der Mitte des 18. Jahrh. 
und rechts davon 

14 
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19. ein Fortepiano von Joh. Dav. Schiedmayer in Stutt- 
gart von 1785. 

20. Blechblasinstrumente. 

Saal 58. 

Beginn der Textilsammlung, 

welche sich durch die Säle 58 mit 69 erstreckt. 

Der Plafond enthält Bilder aus dem ehemaligen 
Bennobogen in der Frauenkirche zu München mit Engels- 
figuren, dann geschnitzte Wappen und Sinnsprüche. 

Über der Eingangstüre drei Holztafelgemälde: Alle- 
gorische Figur in der Art von Sustris und zwei Engel 
von P. Candid. 

Die drei Hautelissen stellen dar: Szene aus den 
Amadis-Romanen mit dem fürstbischöflich bambergischen 
Wappen, gewirkt von Peemanns in Brüssel; aus derselben 
Manufaktur der golddurchwirkte Gobelin mit der Be- 
kehrung des Saulus (zu der in Saal 22 des Erdgeschosses 
befindlichen Serie gehörig); an der Nordwand Hautelisse 
mit der Darstellung, wie Saul dem Herrn einen Altar 
errichtet, gleichfalls niederländisch. 

In der rechten Ecke des Saales ein zierlicher Schrank 
mit Intarsien (auf den Türen St. Johannes Baptista und 
St. Katharina). 

In den Schränken sind verschiedene Techniken der 
Textilkunst vertreten: Wirkereien, Stickereien in Seide 
und Wolle (Straminstickereien, Musterbücher etc.), Appli- 
kationsarbeiten. 

Im Schrank rechts der Ausgangstüre eine hervorragende 
Leinwandstickerei mit Maria, umgeben von Ranken, Figuren 
und Sprüchen. — Uber der Ausgangstüre das geschnitzte 
und vergoldete bayer. Wappen aus der Periode Karl Alberts. 
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Saal 59 u. 60. 

Spitzen, Borten und andere Textilien. 

Der Saal ist durch einen stukkierten Gurtbogen in 
zwei Teile geteilt; Holzplafond mit Kassetten; plastischer 
Wandfries; Leinwandbespannung, teilweise mit alten Ta- 
petenmustern bemalt. 

Die Spitze entspringt dem künstlerischen Bedürfnis, ein 
dichtes Gewebe allmählich in freie Formen aufzulösen. Dies 
kann innerhalb des ursprünglichen Randes des Stoffes geschehen 
— Durchbrucharbeit, Füllspitze — oder durch Anfügen neuer 
Formen an den Stoff — Besatzspitze. Herstellen lässt sich 
die Spitze aus allen möglichen Gespinsten durch die verschie- 
denen Techniken : Knüpfen, Hackeln, Sticken, Nähen, Klöppeln 
und Weben. Am meisten Verbreitung sowie eine wirklich künst- 
lerische Entwicklung fanden die Näh- und Klöppelspitze. Zu 
kirchlichem und weltlichem Gebrauch ausgiebigst benützt, besitzt 
die Spitze die beste Wirkung, wenn sie den weissen Wäsche- 
charakter behält, während sie als Besatz auf Kleidern (in 
Schwarz, Gold und Silber) eigentlich ihrem Wesen widersprechend 
verwendet erscheint. 

Der einfache Durchbruch (punto tirato) entsteht, wenn 
die Fäden eines Gewebes bloss nach einer Richtung, der doppelte 
(punto tagliato), wenn die Fäden nach beiden Richtungen aus- 
gezogen und mit Faden so übernäht werden, dass durchscheinende, 
meist geometrische Muster erscheinen. Am frühesten nach- 
weislich ist die Durchbrucharbeit in den Grabfunden von Akhmim ; 
im 15. und 16. Jahrhundert spielt sie an der Leibwäsche, an 
Decken und Tüchern gleichfalls eine grosse Rolle. 

Bei der Näh spitze entstehen die Muster durch den auf 
einem hergerichteten Grund vernähten fortlaufenden Faden. Von 
dem Stern muster (punto di reticella) des Durchbruches aus- 
gehend, nehmen die Muster immer mehr rundliche Formen an, 
geschwungene Ranken mit Blättern und Blüten entstehen, welche 
nur durch feine Stege zusammengehalten sind (punto in aria, 
Luftspitze.) ln weiterer Ausbildung wird die Innenfüllung der 
Ornamente immer feiner, der Rand derselben erhaben gear- 
beitet (punto a relievo, Reliefspitze, Venedig). 

14 * 


Digitized by Google 



212 


Saal 59 u. 60 


Die Vorstufe der Klöppelspitze ist die Fransenknüpferei, 
welche, schon auf assyrisch-babylonischen sowie spätantiken 
Kunstwerken nachweisbar, in der Macramötechnik ihren Höhe- 
punkt erreicht. Beim Klöppeln wird das auf den immer paar- 
weise verwendeten Klöppeln befindliche Fadenmaterial an Nadeln, 
welche in dem das Muster aufweisenden Klöppelbrief stecken, 
vorbeigeleitet (Schlag) und erhält durch Drehen und Kreuzen 
Spannung und Halt. Je nach der Anzahl der verwendeten Klöppel- 
paare (bis zu 28) und der Art der Fadenverschlingung werden 
die verschiedenen Grundmuster benannt: Flechtspitze, Löcher- 
schlag, Leinenschlag, Netzschlag, Ziergrund, Rosengrund etc. 
Die ersten reicher gestalteten Spitzen sind geklöppelt; die 
Musterung ist anfangs gleich der Reticella geometrisch, ent- 
wickelt sich aber bald gleich der Nähspitze in zeit- und stil- 
gemässen Formen. 

Bei der Aufnähspitze wird das geklöppelte oder gewebte 
Muster auf geklöppelten oder Tüllgrund aufgenäht. 

Die Einteilung und Bestimmung der Spitzen nach der Zeit 
ihrer Entstehung und besonders nach ihrer Herkunft begegnen 
immer noch grossen Schwierigkeiten. Aus dem Durchbruch, der 
Fransenknöpferei, sowie aus kleinen an die Stoffenden genähten 
Zacken, Stäbchen und Bogen entwickelt sich die genähte und 
geklöppelte Spitze zu Beginn des 16. Jahrhunderts in Italien, 
voran Venedig. Zuerst ist sie teilweise noch fÜrbig, später wird 
sie rein weiss; die Ornamentik ist anfänglich rein geometrisch, 
nimmt aber dann Tier- und Menschenfiguren auf, sieht aber auf 
geschlossene Muster, die sich nach Bedarf wiederholen. Zahl- 
reiche Modelbücher, die auch in anderen Ländern nachgeahmt 
werden, unterstützen die rasche und weite Verbreitung. Ver- 
wendung finden die Spitzen vor allem an den Ärmeln und dem 
Halsausschnitt der Männerhemden, sowie bei den hochstehen- 
den Frauenkragen. Venedig pflegt hauptsächlich die Nähspitze, 
Genua und Mailand mehr die Klöppelspitze, auch in Goldgespinst. 
Von Mitte des 16. Jahrhunderts an haben die Niederlande die 
in ihrem Charakter feststehende Spitze aus Italien übernommen 
und zur ausgedehnten Anwendung gebracht. Deutschland 
steht ebenfalls unter venezianischem Einfluss. Auch in Frank- 
reich entwickelte sich eine bedeutende Spitzenindustrie in Sedan, 
Auriltac und Argenton, aber auch ihr Stil war von den italienischen 
nicht unterschieden. Mit der zweiten Hälfte des 17. Jahrhunderts 


Digitized by Google 



Saal 59 u. 60 


213 


erfasst die allgemeine Kunstentwicklung, der Barock, auch die 
Spitze : schwere, durchgehende Ranken, die Ränder der Blumen 
in Relief erhöht, die Zacken schwach ausgebildet. Damit tritt 
wieder die Nähspitze in den Vordergrund. Italien beherrschte 
fast den grössten Teil des Absatzes. In Frankreich wurde aber 
durch Gründung von Fabriken (point de France) und Einfuhr- 
verbot die heimische Produktion eminent gefördert; Hauptorte: 
Sedan und Alencon. Die Mode verlangte einen riesigen Spitzen- 
luxus, besonders bei den Männern an Kragen und Manschetten, 
an den Knien über den hohen Stiefeln, an den Schuhen als 
Maschen etc. Nach 1700 macht sich ein Umschwung im Stil 
bemerkbar: Die schweren Ranken lösen sich in leichteres Laub- 
und Bandwerk auf, Figuren, Chinoiserien füllen den Grund. Die 
Randzacken prägen sich wieder deutlicher aus, an Stelle des 
Reliefs tritt eine weiche flächige Wirkung, die der Klöppelspitze 
wieder mehr Vorschub leistet. Voran stehen die Niederlande 
mit Mecheln. In Frankreich gewinnen die eine Zeitlang dar- 
niederliegenden Fabriken einen erneuten Aufschwung; insbe- 
sondere Valenciennes liefert hervorragende Arbeiten. Italien 
verliert an Bedeutung. Um 1750 setzt sich das Streben des 
Rokokostiles noch weiterer Auflösung auch in der Spitze durch: 
neben strengen Naturmotiven stehen kühne ornamentale Phan- 
tasien. Der Grund erhält feine Streumuster, das Ganze strebt 
nach besonderer Leichtigkeit. Die Klöppelspitze findet hervor- 
ragende Verwendung. In den führenden Niederlanden steht 
neben Mecheln und Lille voran Brüssel. In Frankreich erlebt 
neben anderen Alencon (Nähspitze) jetzt seine Blütezeit. In 
Deutschland sind in Hamburg, Berlin und Dresden (Erzgebirge) 
bemerkenswerte Industrien; England importiert trotz eigener 
Produktion (point d’Angleterre). Mit der unter Ludwig XVI. 
eintretenden weiteren Aufnahme klassizistischer Motive strebt 
die Spitze nach immer grösserer Feinheit; alle tektonischen 
Elemente verschwinden aus dem Ornament, Streublumen decken 
den Grund. Sie wird immer breiter, bis sie schliesslich als 
ganzes Kleid erscheint. Damit hat sie ihre Grundlage — die 
Randverzierung — und Berechtigung verloren und damit auch 
ihre Bedeutung in der Mode. 

In den Wandschränken eine grosse Sammlung von 
Spitzen vom 16. Jahrh. bis zur neuesten Zeit aus Deutsch- 
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land, den Niederlanden, Frankreich, Italien und Spanien 
in den verschiedenen Techniken. Das Hervorragendste 
im 1. Schranke ein Kragen in Nähspitze mit Relief- 
rändern (punto a relievo) Venetianer Arbeit. — An die 
Leinwandspitzen reihen sich solche von Gold und Silber 
an; dann folgen Borten und Tressen aus Seide, Silber 
und Gold. — Posamentierarbeiten: Fransen und Quasten 
in Seide und Wolle, mit Gold- und Silberfäden, deutsche 
und italienische Arbeiten; ehemals meist Bestandteile 
von kirchlichen Paramenten. In den aufrechtstehenden 
Schränken hervorragende Leinwandstickereien und Wir- 
kereien zu profanen und kirchlichen Zwecken : als Tisch- 
tücher, Kissenüberzüge; Altar- und Chorstuhlbehänge 
(sog. Rücklaken) etc. — Fries aus weisser Leinwand mit 
vielen aufgestickten adeligen Wappen. — Tafeltücher mit 
Bildwerk in Damastweberei. 

Die Wände schmücken zur Illustrierung des Saal- 
inhaltes viele kostümlich interessante Bildnisse vom 
17. — 19. Jahrh. 


Saal 61. 

Stoffmustersammlung. 

Die Weberei ist die Herstellung von Stoffen in der Weise, 
dass zwischen Fäden, welche die ganze Länge des Gewebes haben 
(Kette), rechtwinklig kreuzende Fäden (Schuss) mittels mecha- 
nischer Vorrichtungen (Webstuhl) durchgezogen werden. Die 
Verkreuzung der Kett- und Schussfäden nennt man Bindung, 
ihre regelmässige Wiederkehr Rapport. Je nach der Art des 
letzteren unterscheidet man (neben anderen hauptsächlich) Lein- 
wand-, Köper- und Atlasbindung. Als Webegarn wird haupt- 
sächlich verwendet die Faser der Leinpflanze, Leinen, das Haar 
des Schafes, Wolle, das Samenhaar der Fruchtkapsel der Baum- 
woll- Pflanze und die feinen Fäden, welche von der Raupe eines 
Nachtfalters erzeugt werden, Seide. Je nach Material und 
Bindung gibt es eine grosse Anzahl Gewebe, deren hauptsäch- 
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liebste sind: Leinwand, schon zu ältesten Zeiten als Gewand- 
stoff getroffen; die feinste Art davon der Byssus (griech.), aus 
Ägypten und Syrien stammend. Taffet (persisch tafteh), Seide 
in Leinwandbindung gewebt. Satin (arab. Asceituni von dem 
chinesischen Handelsplatz Tseu-thung), Seide in glänzender Atlas- 
bindung; Sammet (arab. scamito), (Seiden-) Gewebe mit 2 Kett- 
fäden, von denen der eine (Polkette) nach der Kreuzung mit 
dem Schussfaden über ein rundes Stäbchen (Rute) geleitet wird, 
um dann wieder (zusammen mit der Grundkette) gebunden zu 
werden. Beim Herausziehen der Rute bleiben somit Faden- 
schleifen (Noppen) stehen. Werden die Noppen aufgeschnitten, 
so entsteht der geschnittene oder geschorene Samt mit 
dem glänzenden pelzartigen Aussehen, andernfalls der un- 
geschnittene Samt. Damast (Damaskus, Stadt in Syrien), 
meist einfarbige Gewebe in Atlas- oder Köperbindung, dessen 
Musterung aus der Kette, der Grund aus dem Schuss (oder 
umgekehrt) gebildet ist. Brokat, glatte Seidengewebe, dessen 
Muster aus Gold- oder Silberfäden oder bunter Seide einbroschiert 
sind, d. h. bei denen der Schussfaden des Musters nur in der 
Breite desselben, nicht in der des Stoffes selbst geführt wird. 
Natürlich wurden in allen Ländern Stoffe gewebt; so erzählen 
z. B. schriftliche Quellen des 10. Jahrhunderts von dem wasser- 
dichten Loden der Donaugegend, den roten Tüchern Schwabens, 
den bunten Mänteln am Rhein; eine grosse Anzahl auch deut- 
scher Städte des Mittelalters verdanken ihre Stellung der Leinen- 
und Wollweberei. Aber die Entwicklung des Webestiles, was 
die Musterung betrifft, fand nur in gewissen Ländern statt und 
auch hier zuerst nur bei gewissen Stoffen, die für höfische Kreise 
oder kirchliche Zwecke bestimmt waren. Die Konsistenz des 
Gewebes bringt es mit sich, dass wir über eine gewisse Zeit 
zurück keine Stoffe erhalten haben. So geben uns von der 
Musterung, nicht aber der Technik der assyrisch-babylonischen, 
altägyptischen, griechischen und römischen Gewebe bloss ihre 
Wiedergabe an plastischen oder malerischen Kunstwerken 
ein Bild. Von erhaltenen Stoffen stammen viele aus Gräbern, 
hauptsächlich aber aus kirchlichem Besitz als Reliquien- 
hüllen, Messgewänder etc. Nur in seltenen Fällen ergeben 
sich genaue Anhaltspunkte für eine feste Datierung. Spät- 
römische Stoffe finden sich vereinzelt noch in Gräbern 
von Akhmim in Ägypten. Die sonst dort gehobenen koptischen 
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Gewandreste (5.— 7. Jahrhundert) zeigen aber das Nachleben der 
antiken römisch-griechischen Motive. Byzanz (und die anderen 
griechischen Städte Theben, Korinth etc.) tritt vom 7. Jahrhundert 
an in den Vordergrund durch seine Seidengewebe, für welche 
es ursprünglich durch persische Vermittlung das Material über 
Indien aus China bezog, später aber selbst erzeugte. Der Stil 
der byzantinischen Stoffe ist eine Mischung antiker geometrischer 
und pflanzlicher Motive mit Elementen der sassanidisch-per- 
sischen Kunst: Jagdszenen, Reiter, Tierpaare etc. Wenn auch 
schon im 8. Jahrhundert griechische Weber nach Italien aus- 
wanderten, so beherrscht Byzanz den Markt doch bis ins 11. Jahr- 
hundert hinein. Inzwischen hatten die Araber in Spanien, Nord- 
afrika und Sizilien ihre Herrschaften begründet und dem Handel 
wie der Erzeugung von Geweben sich gewidmet. Der arabisch- 
maurische Stil kennzeichnet sich durch die Ausbildung der 
Pflanzenmotive (zur Arabeske); daneben werden noch antike und 
sogar chinesische Motive verwendet, auch wird die (kuflsche) 
Schrift als Ornament behandelt. Hervorragend war die Er- 
zeugung von Borten und Figurenwebereien in Goldfaden. Von 
Sizilien (Palermo) aus nimmt insbesondere Oberitalien den 
Stil auf, der als arabisch-italienischer (13. — 14. Jahrhundert) 
eine Umbildung und Auflösung durchmacht, die sich durch 
Aufnahme von menschlichen Figuren und christlichen Symbolen, 
in gotischem Sinne empfundene Stilisierung der Pflanzen charak- 
terisiert. Mit dem 15. Jahrhundert ist der arabische Einfluss 
verschwunden, naturalistisch gehaltene Blätter und Blüten 
stehen neben gotisch stilisiertem Laub- und Astwerk. Ins- 
besondere die Samt- und Samtbrokatweberei nimmt einen be- 
deutenden Aufschwung mit Venedig und Genua als Vororten. 
Jetzt treten als besondere charakteristische Muster der Granat- 
apfel, der Pinienzapfen und die gotische Rose auf. Diese bilden 
auch die Grundlage der Renaissance-Ornamentik: Die Um- 
rahmung der spitzovalen Felder, in denen jene Muster stehen, 
wird zu Ranken und Flechtbändern umgebildet, antike Motive, 
wie Vasen, Masken, Palmetten, kommen dazu. Neben dem 
führenden Italien sind wohl auch Frankreich und Deutschland 
an der Ausbildung des Stiles beteiligt. Gegen Ende des 16. Jahr- 
hunderts, mit der Ausbreitung der spanischen Tracht, wird in 
der Weberei der bis dahin nicht ausgesprochene Unterschied 
zwischen Tapeten und Kleiderstoffen gemacht. Für letztere 
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werden die Muster kleiner, reihenweise versetzte Blütenzweige 
füllen den Grund. Die Herstellung der Samte (mit jetzt auch 
gepressten Mustern) und Brokate mit Golddekor, sowie der 
Atlasse erreicht die höchste Vollendung in dieser Zeit. Eine 
Vergröberung der Motive tritt im 17. Jahrhundert ein unter dem 
Einflüsse des Barockstiles in Italien, dem sich Spanien und 
zum Teil Deutschland anschliessen. In Frankreich dagegen 
wird das Renaissancemuster aufgelöst durch einen fortschreitenden 
Naturalismus, der auf dem Umwege über die Niederlande exo- 
tische Planzen, Tulpen, Ananas etc. und später auch ein leichtes 
Bandwerk aufnimmt. Auch persische und türkische, zu Anfang 
des 18. Jahrhunderts auch chinesische Stoffe, sind von Einfluss 
auf die Musterbildung gewesen. Das Rokoko setzt sich in 
der Textilornamentik vollständig durch. Ein willkürliches Spiel 
mit tektonischen Formen, üppigster Naturalismus in den 
Pflanzenformen verbinden sich mit besonderer Farbigkeit der 
Gewebe, deren Wirkung durch kompliziert hergestellte Bro- 
kate und Damaste erreicht wird. Gold- und Silbergespinste 
finden überreiche Verwendung. Frankreich marschiert an 
der Spitze der formalen wie technischen Entwicklung. Von 
dort geht auch die erneute Verbindung des ausklingenden Ro- 
koko mit antiken Motiven aus, wie sie nach Mitte des 18. Jahr- 
hunderts im Louis XVI.-Stil sich kennzeichnet. Sparsame 
Musterung und helle zarte Farbentöne charakterisieren die 
Stoffe der Zeit. Das Empire zu Beginn des 19. Jahrhunderts 
mit seiner bewussten Nachahmung des spätrömischen Stiles 
leitet dann zu der Zeit über, in welcher die Ausbildung der 
Maschinenweberei den Verfall der Textilornamentik für mehrere 
Jahrzehnte herbeiführte. 

Holzdecke des Saales mit den von Otto Hupp ge- 
malten Kolossalwappen von Nürnberg, München und 
Augsburg. 

An den Wänden drei grosse Brüsseler Wandteppiche 
mit der Orpheus-Bordüre und Szenen aus der Geschichte 
Abrahams, Melchisedechs und Abimelechs. 

In achtzehn aufrechtstehenden Vitrinen und einer 
langen Reihe von Pultkästen an der Nord- und Ostwand 
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eine grosse Anzahl von Stoffmustern des Morgen- und 
Abendlandes in den verschiedenen Techniken. Funde 
aus den koptischen Gräbern von Akhmim in Ägypten, 
5. — 7. Jahrh.; meist Leinengewebe mit Durchbruch- 
arbeiten und gewirkten bunten Mustern spätantiken Stils ; 
Haarnetze in Filettechnik. Es folgen in den Stehschränken 
und Wandpulten Stoffmuster vom 13. — 19. Jahrh. Zuerst 
die rein arabischen Stoffe (13. — 14. Jahrh.) mit symbo- 
lischer Tierornamentik und Schriftzeichen, dann die 
arabisch-italischen (14. — 15. Jahrh.). Deutsche und ita- 
lienische Samte und Samtbrokate mit spätgotischen 
Mustern. Die Stoffe des 17. Jahrh. mit den kleinen 
versetzten Blumenmustern, die der Rokokozeit mit natu- 
ralistischen Blumenbuketts in stark wirkenden Farben, 
die ruhigeren Kleiderstoffe und Tapeten des Louis XVI.- 
Stiles und die klassizistischen Formen des Empire. Die 
Zuweisung der Stoffe an bestimmte Herstellungsorte ist 
wegen des regen Handelsverkehres in den betr. Jahr- 
hunderten nicht mit Sicherheit durchzuführen. Auf der 
Rückseite des Schrankes 1 sowie auf der Vorderseite 
von Schrank 2 kleinere und grössere Reste von orien- 
talischen Stoffen, welche in reicher Musterung Orna- 
mente und phantastische Tiergestalten: Löwen, Adler, 
Jagdtiere mit und ohne Schriftzeichen aufweisen. Vom 
Orient nahm ja die Seidenweberei ihren Weg über Si- 
zilien (Palermo) nach den oberitalienischen Städten (Lucca, 
Venedig etc.) und später nach Frankreich, den Nieder- 
landen und Deutschland. Hervorzuheben ist ein Stoff 
aus roter Seide mit Löwenmuster (sog. Pallium leoninum) 
aus Halberstadt, byzantinisch, 7. — 9. Jahrh.; Stoff von 
grüner Seide mit Goldfäden und Pflanzenmuster, 1 3. Jahrh. ; 
Seidenstoff, gelb und violett, mit Hunden und Drachen, 
sizilianisch, 13. Jahrh. 
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Fortsetzung der Stoffmuster. 

Plafond mit Kassetten. Drei Hautelissen aus vor- 
genannter Serie stellen dar: Abraham und Loth; Ab- 
raham und die drei Männer; Rebekka und Elieser. Fort- 
setzung der Stoffmustersammlung in sieben aufrecht- 
stehenden Kästen und einem Drehständer. Die Stoffmuster 
sind so aufgestellt, dass sie einzeln jederzeit zum Zwecke 
des Studiums, auf vorherige Meldung hin, in das Kopier- 
zimmer verbracht werden können. Modell eines Web- 
stuhls aus dem Weberhause in Augsburg, eines solchen 
für Bortenwirkerei aus München und einer Seidenspinn- 
maschine. 


Saal 63. 

Orientalische und abendländische Webereien und 

Stickereien. 

(Enthält auch Ledertapeten und einzelne orientalische 
Lack- und Metallarbeiten.) 

Teppiche für Wand- oder Bodenbelag können in ver- 
schiedener Technik hergestellt werden. In Wirkerei wird der 
das Muster bildende Schussfaden nur so breit zwischen den 
Kettenfäden durchgeführt, als es die Breite des Musters verlangt. 
Zwischen den Mustern bestehende Schlitze werden vernäht. 
(Tapisserie = Teppichwirkerei; Hautelisse, Teppich, bei 
dessen Wirkerei der Kettfaden senkrecht im Stuhl eingezogen 
ist; Gobelin, eigentlich nur ein Teppich aus der Fabrik in Paris, 
welche vom 15. Jahrhundert an von einer Familie Gobelin be- 
trieben, 1630 aber verstaatlicht worden war, ist in Deutschland 
allgemeine Bezeichnung für gewirkte Wandteppiche). Frühmittel- 
alterliche Teppiche sind sehr wenige erhalten. Vom 14. Jahrhundert 
an nimmt die flandrische Teppichwirkerei einen bedeutenden Auf- 
schwung; Vororte Arras (Arrazi, ital. Bezeichnung für gewirkte 
Teppiche), Brügge, Gent; später Brüssel. Dort wurden Figuren- 
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teppiche nach Kartons von berühmten Malern für alle europäischen 
Fürstenhöfe gefertigt. Frankreich übernimmt ebenfalls die Teppich- 
wirkerei in staatlichen Fabriken in Fontainebleau, Tours und beson- 
ders Paris (Gobelin). Auch in anderenLändem errichten vom 17.Jahr- 
hundert an die Fürsten höfische Wirkereianstalten, in denen teil- 
weise den französischen und niederländischen nicht nachstehende 
Teppiche hergestellt wurden. Bei der Teppich- Knüpferei wird 
um zwei Kettenfäden ein Faden von Schaf- oder Ziegenwolle so ge- 
schlungen, dass seine breiten Enden als Büschel wegstehen. Wenn 
auch vereinzelt im Abendland auch geknüpfte Teppiche schon 
im Mittelalter Vorkommen, so ist ihr Ursprung und ihre Haupt- 
herstellung doch im Orient. Im ganzen ist die Musterent- 
wicklung ähnlich der in der Weberei. Im 13.— 14. Jahrhundert unter 
Einfluss arabischer Kunst, später vielfach rein geometrischen 
Mustern zugewendet, beginnt dann vom 16. Jahrhundert an eine 
dichte Füllung von Grund- und Randborte mit Ranken, kleinen 
Steinen etc., auch Jagddarstellungen fehlen nicht. Die hervor- 
ragendsten Arbeiten wurden im 16. und 17.Jahrhundert in Persien 
unter Verwendung von Seide, Gold- und Silberfäden gefertigt. 
Eine besondere Gattung sind die kleinen Gebetsteppiche, mit 
der Darstellung der architektonisch ausgebildeten Gebetsnische 
mit der Ampel. Die je nach Knüpfart, Format und Herstellungs- 
ort verschiedene Bezeichnung der orientalischen Knüpfteppiche 
sowie ihre genaue Datierung ist immer noch sehr schwierig 
und schwankend. 

Saal mit bemalter Holzkassettendecke und bemalten 
Türverkleidungen (in Intarsia-Imitation). 

An den Wänden morgenländische und abendländische 
Teppiche und eine Sammlung von Ledertapeten. Von 
grosser Kostbarkeit: 

1. — 7. sechs altpersische, sog. Knüpf-, sowie Polen- 
Seidenteppiche aus kurfürstlichem Besitz. 

7 a. bildet eine Gruppe von orientalischen Truhen in 
altchinesischer und altjapanischer Lacktechnik, aus 
Schloss Bamberg stammend; Gefässe, indischen und 
persischen Ursprungs, darunter ein mit Türkisen 
besetzter Vogel aus Ispahan. Hinter dieser Gruppe ein 
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französischer Gobelin mit Jagddarstellung, bezeich- 
net: November-Dezember (Schluss des 17. Jahrh.). 

An der Ost- und Südwand orientalische Ge- 
webe (darunter sog. Gebetsteppiche) und Leder- 
tapeten. 

Sodann hervorragend die abendländischen Hau- 
telissen an der Süd- und Westwand: Flucht nach 
Ägypten, nach le Clerc, in Brüssel gewirkt; Kains 
und Abels Opfer, ebendaher; Maria mit dem Ein- 
horn; Maria mit Christkind und Mutter Anna im 
Gemache; letztere flandrisch aus dem Beginn des 
16. Jahrh. 

Von den auf Ständern angebrachten abend- 
ländischen Wirkereien und Stickereien nennen wir: 
Gruppe 8. Abendmahl; Pflanzenmotiv, sog. Verdure. — 
Flachsbrechende Frauen, von 1544; Herodias, mit 
Sprüchen (Stickereien). 

9. Der verlorene Sohn; das Toggenburger Wappen 
(Schluss des 15. Jahrh.); dann eine Stickerei mit 
14 Bildwerken in Stramintechnik. 

10. Brunnenszene mit Wappen; Maria und das Einhorn 
aus dem Schluss des 15. Jahrh. 

11. Maria mit hl. Johannes und Katharina, ebenso. 

12. Grosse Stickerei auf Tuch; Geschichte derSusanna, 
16. Jahrh. 

13. Altarantependium; Maria, umgeben von Heiligen; 
Ritter mit Dame, mit Spruchbändern, Stickerei von 
1533; daneben Bruchstücke von Antependien etc. 
In der Fensternische: 

14. Gegenstückzu 12: Legende des hl. Johannes Baptista. 

15. Spielende Kinder, Stickerei von 1553; Bordüre mit 
Geschichte der Susanna, Seidenstickerei. 

16. Hautelisse mit Joseph und seinen Brüdern, 16. Jahrh. 


/ 

Digitized by Google 



222 


Saal 64 


17. Hautelisse mit hl. Walburgis aus Eichstätt. 

18. Golddurchwirkter Teppich, ein hervorragendes Werk 
der flandrischen Schule vom Beginn des 16. Jahrh. 
mit einer allegorischen Darstellung; auf der Bor- 
düre Pflanzenmotive in der Art der Miniaturen. 
Eine grosse Anzahl z. T. hervorragender Wand- 
teppiche sind in verschiedenen Sälen des Erdgeschosses 
und I. Stockes aufgehängt; flandrische bzw. Brüsseler 
Arbeiten Saal 13, 22, 23, 28, 29, 41, 52, 53, 57, 61, 62, 
72, 74, 80, Gobelins aus Paris Saal 46, 80, aus der 
Manufaktur in Lauingen Saal 24 — 26, München Saal 
29, 34, 42 — 45, 77, 79, 82. Ausserdem Wirkereien 
und Stickereien für kirchliche Zwecke, Antependien etc. 
Saal 8, 10 und 15. 


Saal 64. 

Saal der älteren Kostüme. Schuhsammlung. 

Weisse Decke, gewölbt, mit gemalten Girlanden 
und Vögeln. 

An Einrichtungsgegenständen besitzt dieser Saal auf 
der Südseite einengrossen, prächtigen Paramentenschrank 
mit Masereinlagen und Metallbeschläg, aus einer süd- 
bayerischen Kirche; er dient zurzeit zur Aufbewahrung 
von Kostümstücken; an der Westwand Schrank mit 
Schnitzerei von 1590 mit dem von Closenschen Wappen; 
darüber ein Ölgemälde: hl. Jakobus von Franz Joseph 
Winter 1738 gemalt, ehemals in dem Klarissenkloster 
in München; in der Nische links Bildnis einer französi- 
schen Prinzessin; daneben Trachtenbilder, darunter eine 
Nürnberger Kronenbraut; über der Eingangstüre schönes 
Votivbild eines Münchener Patriziers in der Art des 
Hans von Aachen. 
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In den Schränken: 

1. (Rechts der Eingangstüre): Ratsherrnkostüme aus 
dem 17. Jahrh. (eines stammt von den Nürnberger 
Patriziern Volkamer). 

2. Hochzeitsmantel des Herzogs Wilhelm V. von Bayern 
(1568) mit reicher Stickerei; bayerisches Herolds- 
gewand; Waffenröcke aus Leder, durch eingenähte 
Metallringelchen hiebfest gemacht; violettsamtener 
Leibrock des Feldherrn Tilly (J* 1632); geschlitzte 
Jacken (16. Jahrh.); Bergmannsmütze etc. 

Zwischen den Fenstern: 

3. Leinene Hemden, zum Teil mit Stickerei (16. Jahrh.); 
Heroldsrock; Ventarola (venetianischer Fächer). 

An der Südwand: 

4. Jacke mit Halskrause; Frauentasche mit dem Regens- 
burger Wappen (17. Jahrh.); in dieser Vitrine hervor- 
ragend die im 18. Jahrh. den Zinnsärgen der Pfalz-Neu- 
burgischen Fürstengruft zu Lauingen entnommenen 
Gewandstücke und Pretiosen; es sind Samtkleiderder 
Pfalzgräfin Dorothea Maria (J* 1639); der Hut des 
Pfalzgrafen August von Sulzbach (J- 1632) etc. 

5. Die Kleinodien aus diesen Gräbern: Agraffen, Pekto- 
rale, Anhänger etc. aus Silber und Gold, reich mit 
Email und Steinen besetzt, Meisterwerke der 
deutschen Goldschmiedekunst des 16. und 17. Jahrh. 
(Ausführliches hierüber in dem Separatkataloge von 
K. Bierdimpfl: Die Funde aus der Fürstengruft zu 
Lauingen, 1881.) 

Im Schranke 6 ausserdem Silberschmuck von 
Patrizierfrauen deutscher Reichsstädte, Ketten, Be- 
hänge, Besteckfutterale etc. (16. — 17. Jahrh.); An- 
hänger mit Verkündigung Mariä, Emailgoldarbeit im 
Stilcharakter des Hans Muelich (J* 1573). 
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Die Schränke: 

7. — 10. umfassen die Schuhsammlung. Sie zeigt in 
übersichtlicher Darstellung die Entwicklung dieses 
Trachtenstückes von der Römerzeit bis in das 
19.Jahrh. Besonders auffallend sind die in Schrank 9 
aufgestellten Stelzenschuhe, getragen von den Kur- 
tisanen Venedigs im 16. Jahrhundert. 

Schuhe. Wo bei den alten Kulturvölkern eine Fuss- 
bekleidung überhaupt in Gebrauch war, hatte sie die Form 
der ledernen Sandale, deren sich auch noch die Römer 
auf ihren Eroberungszügen bedienten. Sie bestand aus 
der Sohle und dem schnürenden Riemen. Die übrigen 
europäischen Völker trugen bis um das Jahr 1000 Schuhe, 
die bis an die Knöchel reichten und wie die Sandalen mit 
Riemen zugebunden wurden (Bundschuh); in derZeit der 
Karolinger begann der Stiefel (abgeleitet vom Lateinischen 
aestivale = Sommerbekleidung des Fusses) oder der Socken 
(vom Lateinischen soccus) aus Filz oder Leder üblicher zu 
werden. Die Fussbekleidung schloss sich stets eng der 
Form des Fusses an. Durch Graf Fulco von Anjou (1089', 
der an Fussschwielen und Beulen litt, sollen die schnabel- 
artig verlängerten Schuhe eingeführt worden sein, die 
sich mit einigen modischen Variationen bis zum Ende 
des 15. Jahrhunderts erhielten. Zeitweise arteten diese 
Schnabelschuhe in ihrer Länge so weit aus, dass man die 
mit Werg ausgestopften Schnäbel mit einer Kette am obe- 
ren Schuhrand oder Bein befestigte oder Glöckchen an 
sie hing. In der Frühzeit des 15. Jahrhunderts kamen die 
der langen Form der Schuhe angepassten Unterschuhe, 
„Trippen“ genannt, auf. Die verschiedenen Schuhe, Trip- 
pen, Lederreste und einiges Werkzeug, die in einem Turm 
der St. Lorenzkirche in Nürnberg gefunden wurden, lassen 
vermuten, dass der Turmwächter zugleich Schuhmacher 
war. Wohl weniger dem gegen die Ausartung der Schnabel- 
schuhe gerichteten Verbote als vielmehr der Mode ist es 
zuzuschreiben, dass um das Jahr 1500 aus dem wieder in 
seiner Länge normal gewordenen Schuh (Entenschnabel) 
das Extrem der niederen, vorne breiten Schuhe (Ochsen- 
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oder Kuhmaul-, Bärenklauen). Mit der Mitte des 16. Jahr- 
hunderts passt sich der Schuh wieder der Form des Fusses 
an, das Leder oder der Stoff werden geschlitzt. Um 1600 
waren die Absätze, die man vorher nicht gekannt hatte, 
allgemein üblich, an den Seiten wurde der Schuh sehr 
niedrig, das Fersenstück über den Spann mit einer Schleife 
oder Rosette zusammengehalten. Im vorgeschrittenen 
17. Jahrhundert war der Schuh oft schwer und derb; um 
1650 färbte man Absatz und Sohlenrand rot. Nach der 
Mitte des Jahrhunders schneidet der etwas verlängerte 
Schuh vorne geradkantig ab, der Absatz wird höher, die 
Schleife oder Rosette kleiner. Nach 1700 wird der Schuh 
wieder spitz, der Absatz wird niedriger, und die rote Fär- 
bung des Absatzes und der Sohle verschwindet. Mit der 
zweiten Hälfte des 16. Jahrhunderts tritt neben dem Schuh 
mehr und mehr der Stiefel hervor, der in seinem Fusse 
der herrschenden Schuhform sich anschliesst. Die Schweden 
führten die grossen Reiterstiefel ein, deren weicher Schaft 
sich mehrfach im Verlaufe des 17. Jahrhunderts änderte, 
bis daraus um 1700 die unförmliche „Kanone“, ein gleich- 
weiter, rohrartiger, harter Schaftstiefel entstand. Seit 1730 
ward der Stiefel wieder leichter und geschmeidiger, man 
stülpte die Ränder des Schaftes nach aussen um, sodass 
das farbige Futter nach aussen sichtbar ward. Auf 
diesen Stiefel folgte der eigentliche „Stulpstiefel“, der 
kürzer als sein Vorgänger und rohrartig geformt war; 
der Umschlag von weissgelbem oder schwarzem lackier- 
tem Leder war fest und steif mit dem Schaft verbunden. 
Mit wenigen Änderungen erhielt sich diese Form bis 
gegen 1800. Ober Pontifikalschuhe siehe Saal 69 „Litur- 
gische Gewänder“. 

11. Geschlossene Halskette aus vergoldetem Kupfer. 
Schönes und seltenes Stück von etwa 1520. 

12. Bäuerlicher Schmuck, vorwiegend aus der Gegend 
von Hamburg, den Vierlanden und dem sog. alten 
Lande stammend ; darunter hübsche Filigranarbeiten. 
Bernsteinkette, gleichfalls aus den Vierlanden, als 
Trauerschmuck verwendet. 

15 
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Auf den Schränken eine grosse Anzahl von älteren 
und neueren Haubenstöcken für originelle Haartrachten, 
darunter (auf Schrank 4) die sog. „Flinserlhaube“. 

Saal 65. 

Grosser Kostümsaal. 

Stukkierte, in vier Felder geteilte Decke, getragen 
von einer reich gezierten Mittelsäule. 

Über der Ein- und Ausgangstüre die lebensgrossen 
Bildnisse bayerischer Fürsten; so das des Kurfürsten 
Karl Albert und seiner Gemahlin; das Karl Theodors etc.; 
Kostümbilder von geistlichen und weltlichen Persönlich- 
keiten, zur Illustrierung des Saalinhaltes. 

In den Schränken: 

1. Verschiedene Kostüme und Kostümteile vom 17. bis 
19. Jahrh.; Uniformen: darunter die eines Forst- 
meisters; eines sog. Totenkopf-Husaren u. a.; Fort- 
setzung der Kopfputze von Patrizierinnen. 

2. Bayerische Volkstrachten und Kostümstücke: Alt- 
münchener Tracht; solche aus der Chiemseegegend; 
aus Pähl; Dachau; dem Labertal; aus Passau; aus 
dem Mistelgau bei Bayreuth. 

3. Fortsetzung: Bayreutherin; Tracht aus Altdorf in 
Mittelfranken; aus Buchloe in Schwaben; Augs- 
burgerin (mit Bockeihaube); Trachten aus dem 
Löwensteinschen Gebiet. Solche aus Tirol: 
Grödnerin; Pustertalerin; Sarntaler. — An den 
Fenstern: 

3a. Pultschrank: Kämme, Halsketten, Retiküls u. a. 
3b. Bayerischer Volksschmuck: Ketten zum sog. Ge- 
schnür; Haarnadeln, Rosenkränze etc. 
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Dieser Saal enthält hauptsächlich viele Gala- 
kleider, Uniformen und Kostümstücke von Mit- 
gliedern des bayerischen Herrscherhauses und 
anderen hohen Persönlichkeiten. — 

4. Im Schrank verschiedene Militäruniformen der 
bayerischen Könige (von Max I. beginnend); 
Kinderkleider und Spielsachen Ludwigs II.; Uniform 
des Marschalls Fürst Wrede, mit den Spuren der 
Schusswunde; Uniform des Generals von der Tann 
nebst dem ihm von der Stadt München gestifteten 
Lorbeerkranz. 

5. Galakleider des Königs Max I. und der Königin 
Karoline. 

6. Ornat desselben Königs, als Grossmeister des Ordens 
vom hl. Georg; Uniform Max II. 

7. Hochzeitskleid der Königin Marie, mit grosser 
Schleppe in Silberstickerei. 

8. Galagewänder und Insignien des griechischen Königs- 
paares Otto und Amalia. Auf dem Schranke Pferd 
mit dem vom Sultan dem König Otto geschenkten 
orientalischen Prachtreitzeug. 

9. Gewänder der Königin Therese mit eigenhändigen 
Bemerkungen König Ludwigs I.; Schirme desselben 
(letztere Geschenk des Hoflieferanten Herrn J. B. 
Fensterer dahier.) 

10. u. 11. Zwei Wiegen mit Wappen und Kinder- 
Taufzeug. 

12. u. 13. Zwei vollständige Damen-Prachtkostüme (in 
zwei Schränken) mit verschiedenem Zubehör aus 
dem Anfang des 18. Jahrh. Sie stammen aus einer 
französischen Familie, welche infolge Aufhebung 
des Edikts von Nantes (1685) nach Nürnberg aus- 
gewandert war. 

15 * 
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14. Kostümpuppen; Reifröcke; Hüte. An den Stirn- 
seiten der Schränke 13, 14 und 15 „Haarbeutel“ ; 
auf den Schränken Hauben. 

15. Sammlung von Spazierstöcken aus verschiedenem 
Material; Szepter eines Hochzeitsladers der Stadt 
Bamberg, 1650. 

16. Gestickte und bedruckte seidene Westenstoffe 
(Schluss des 18. Jahrh.). 

17. Verschiedene Kostümstücke: Hauben; Vorstecker; 
Strümpfe etc. Auf den Schränken 16, 17 u. 18 
gleichfalls verschiedene Kopfbedeckungen. 

18. Kostümlich interessante Wachsbildnisse mit zum 
Teil stofflichen Beigaben. — An den Fensterwänden 
Kostümstücke in Stickerei und sog. Fleckenmosaik- 
bilder. 

Rechts des Eingangs: 

19. Gruppe von Ausrüstungsgegenständen, Waffen, 
Fahnen, Musikinstrumenten etc. der ehemaligen 
bayerischen Bürgerwehr („Landwehr älterer Ord- 
nung“) 1820 bis 1869, deren Uniformierung die bei- 
stehenden Tafeln veranschaulichen. 

20. Pultschrank am Fenster mit einer Sammlung von 
Gürteln, Ketten, Schliessen, etc. — An der Nord- 
wand: 

21. Fahne der französischen Republik (1789 — 1799). 
mit der Aufschrift „vivre libre ou mourir“, welche 
der nachmalige König Maximilian I. in Strassburg 
erhielt; dabei das Schwert eines Mitgliedes der Exe- 
kutiv-Gewalt der französischen Republik; Offiziers- 
säbel aus der Zeit des Direktoriums etc. Trachten- 
bilder aus der Revolutionszeit. 
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Man betritt nun den mit einigen Bildern ge 
schmückten 

Durchgangsraum 66, 

welcher längs des Saales 49 (Sammlung der Eisen- 
arbeiten) zu dem Stiegenhause führt, und gelangt zu 
dem 

Durchgangsraum 67. 

Dieser Raum enthält Meisterwerke der Stickerei, 
hauptsächlich kirchlicher Art, aus der Zeit des Barock 
und Rokoko im Charakter der sog. Nadelmalerei. 

Die Nadelmalerei legt das Hauptgewicht auf naturalistische 
Darstellung. Der Barock des 17. Jahrhunderts hat vor allem Blu- 
menstücke zum Vorwurf, wobei in bewunderungswürdiger Ge- 
schicklichkeit die einzelnen Farben der Blumen und Blüten der 
Natur nachgeahmt werden. Im Barock wird vielfach auch die Nadel- 
malerei mit Reliefstickerei verbunden. (Vgl. die beidenBlumenvasen 
vom Ende des 17. Jahrh., Nr. 6 u. 7.) Im 18. Jahrhundert — Periode 
des Spätbarock und Rokoko — geht man weiter und stellt grosse 
Bilder mit ganzen Architekturen und Landschaften „Seiden- 
gemälden“ gleich in Nadelmalerei her. (Vgl. die grossen Ante- 
pendien Nr. 1 — 4.) Während früher die Bildwirkungen in der 
Textilkunst zumeist der Gobelinweberei überlassen worden sind, 
führt nunmehr das Streben nach feinerer Abtönung und grösserem 
Glanze zur höchsten technischen Ausbildung in der Nadelmalerei. 
Dabei wird die frühere Verbindung von Relief mit Nadelmalerei 
verpönt, und die Seidenstiche werden lang gezogen, damit der 
Schimmer der Seide möglichst zur Geltung kommt. 

1., 2., 3. und 4. Altarantependien darstellend St. Ur- 
sula, das Opfer Abrahams, den guten Hirten und 
St. Augustin, sämtliche ausgeführt in feinster Seiden- 
stickerei (sog. Nadelmalerei) von den Nonnen des 
Ursulinerinnenklosters zu Neuburg a. d. Donau nach 
Entwürfen des Neuburger Hofmalers Franz Hagen, 
erste Hälfte des 18. Jahrh. 
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5. Altartuch mit Stickereien in feinster Nadelmalerei, 
durchbrochenen Gold-, Silber- und farbigen Seiden- 
einsätzen, sowie gleicher ausgeschnittener Bordüre. 
18. Jahrh. 

6. u. 7. Zwei Blumenstücke, Nadelmalerei in Ver- 
bindung mit Reliefstickerei. Aus dem Kgl. Schlosse 
zu Neuburg a. D. Ende des 17. Jahrh. 

Oben an den Wänden eine Reihe von Kardinal- 
Bildnissen, öl auf Leinwand gemalt, meistens Mitglieder 
des Jesuitenordens, so Aquaviva, Spinola, Medici u. a. m., 
gemalt wohl im Aufträge Herzog Albrechts V. für die 
bayerische Kunstkammer in München. 

Saal 68. 

Liturgische Gewänder. 

Liturgische Gewandung ist diejenige Kleidung, deren sich 
die Geistlichen bei Ausübung ihrer gottesdienstlichen Funktionen 
bedienen. Sie ist bei den verschiedenen Weihestufen ver- 
schieden, je nach der Höhe des Ranges; am reichsten daher 
bei dem obersten aller Liturgen, dem Papst. Die Geistlichen 
aller Grade tragen die Gewänder in folgender Reihenfolge: Schul- 
tertuch (humerale), darüber ein langes, weisses Leinengewand, die 
Albe, die über den Hüften mit dem Cingulum gegürtet ist, dann die 
über der Brust gekreuzte Stola, am linken Arm den Manipel, 
darüber das eigentliche Messkleid, die Kasula, zuweilen auch 
die Dalmatika (das Messgewand des Diakons) und bei gewissen 
Gelegenheiten den Rauchmantel, das Pluviale. Zu den bereits 
genannten Ornatstücken kommen für die bischöfliche Würde 
als Kopfbedeckung die Mitra (Infula), als Bekleidung der Hände 
und Füsse die Pontifikal-Handschuhe, -Strümpfe und -Schuhe, 
ferner das Brustkreuz (pectorale), der Krummstab (pedum) und 
der Ring. Endlich das Rationale, eine besondere Auszeichnung 
des Papstes an einzelne Bischöfe (siehe Vitrine 3) und das 
Pallium, persönliches Abzeichen erzbischöflicher Würde und 
Rechtssymbol päpstlicher Bestätigung, beide als Schulterschmuck 
über der Kasula getragen. (Beispiele von Pallien siehe an 
einigen Bischofsbildnissen des Saales 69.) 
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Der grösste Teil der Kultgewänder ist auf die ausser- 
liturgische Tracht der römisch-griechischen Welt nachchrist- 
licher Zeit zurückzuführen, so die Albe mit Cingulum, Manipel, 
Kasula, Stola und Dalmatika, während anderen Stücken, wie 
Pluviale, das sich wohl aus der Kasula entwickelt, Pallium und 
Rationale, offenbar ein kirchlicher Ursprung zuzuschreiben ist. 

Im Laufe der Jahrhunderte haben die verschiedenartige 
Geschmacksrichtung, der Wechsel der Technik wie auch das 
Streben nach einer bequemeren, zweckmässigeren Form mannig- 
fache Veränderungen bei den einzelnen Stücken priesterlicher 
Gewandung hervorgerufen. Das mittelalterliche Schultertuch 
(humerale, amictus) hatte einen kragenartigen Besatz (parura) 
mit oft reicher Stickerei (Beispiel in Schrank 2, Nr. 1). Eben- 
so war die Albe im Mittelalter, besonders seit dem 12. Jahr- 
hundert, am Saum und an den Ärmeln mit einer den ganzen 
Rand umziehenden Borte und mit vier oder fünf recht- 
eckigen Zierstücken (parurae, fimbriae) in mehr oder minder 
prächtiger Ausstattung versehen. (Schrank 2, Nr. 2.) Der 
Gürtel (cingulum) ist ein mehrere Finger breiter Zeug- 
streifen aus Leinwand, Wolle oder Seide, weiss oder bunt, 
zuweilen auch mit Stickereien, Quasten und Fransen. 
Die Stola ist in der frühmittelalterlichen Form ein blosses 
Band ohne besondere Endsätze. Erst gegen das 11. Jahrhundert 
zu bilden sich erst viereckige, dann trapezförmige Enden, meist 
mit Fransen besetzt aus (vgl. spätgotische Stolen in Schrank 16), 
bis sich hieraus die Schaufelform entwickelt, die im 17. u. 18. Jahr- 
hundert die höchste Breite erreicht. (Vgl. die zu den späteren 
Kasein des 17. u. 18. Jahrhunderts gehörigen Stolen in Saal 69.) 
Der Manipel, ursprünglich Sch weisstuch, erscheint seit dem 
9. Jahrhundert in liturgischer Bedeutung. Damals ein schmaler, 
langer Zeugstreifen, gefaltet in der linken Hand getragen. 
Erst später wird er als blosses Zierstück über den linken 
Unterarm geschlagen. Seine stilistische Entwicklung ist dieselbe 
wie bei der Stola. Das Messgewand (casula, planeta) hat als 
älteste Gestalt die sogenannte Glockenform des 10., 11. u. 12. 
und beginnenden 13. Jahrhunderts. (Beispiel in Schrank 1.) 
Hernach hebt die Zeit der systematischen Verkleinerung an, 
die im 14. u. 15. Jahrhundert weniger im Beschneiden der 
Gesamtlänge als vielmehr der Seitenlänge besteht. Die Kasula 
geht an Stelle der vollen Rundung nach unten in eine leichte 
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Spitze aus. (Vgl. die Kasein in den Schränken 4, 5 u. 6.) Im 
16. Jahrhundert nimmt die Stoffülle immer mehr ab (so die 
Frührenaissance-Messgewänder in Schrank 10), bis in der 
Barock- und Rokokozeit, 17. u. 18. Jahrhundert, an Stelle der 
faltenreichen Gestalt eine steife Form mit weitem Halsaus- 

schnitt tritt, wobei das Vorderteil einen bassgeigenartigen Schnitt 
erhält. (Saal 69, Schränke 2, 4, 5, 6 und 7.) Die Dalmatika 
ist im Schnitt schwankend. Im 11., 12. u. 13. Jahrhundert 
sehr lang, mit weiten Ärmeln. Später wird sie bis an die Ärmel 
aufgeschnitten und bis Handbreite unter das Knie ver- 
kürzt. (Schrank 13.) Schon in der Spätgotik, vor allem aber 
in der Renaissance und den späteren Stilperioden werden 

zwei Schnüre mit langen, schweren Quasten üblich, die auf dem 
Rücken herabhängen. (Vgl. Saal 69, Schrank 2.) Das Plu- 
viale (cappa) wird auch Rauchmantel genannt, da es bei 

Gebrauch des Rauchfasses in Verwendung kommt. Im späteren 
Mittelalter ist es vorzugsweise das Amts- und Prunk- 

gewand der Bischöfe. (Spätgotisches Pluviale in Saal 68, 
Schrank 9, Pluviale der späteren Zeit Saal 69, Schrank 1 und 3.) 
Der heutige breite Schild am Rückenteil ist ursprünglich fremd. 
Statt seiner war im frühen Mittelalter eine Kapuze ange- 
näht. Später sank diese zur Zierkapuze herab, und im Ver- 
lauf des 13. Jahrhunderts wurde sie zu einem blossen schild- 
artigen Zeugstück, anfänglich dreieckig und von geringem Umfang, 
in der Spätgotik oft im Eselsrücken geschweift, endlich seit der 
Renaissance halbrund und den Rücken in seiner ganzen Breite 
bedeckend. (Beispiel in Saal 69, Schrank 1 und 3.) Die früheste 
Form der Mitra vor Mitte des 11. Jahrhunderts ist die Kegel- 
und Kalottenform, am unteren Rand mit einer Borte versehen, 
von der zwei Bänder (penduli, fasciae) mit Fransen nach rück- 
wärts auf die Schultern fallen. Seit der Wende des 11. zum 
12. Säkulum kommen die zwei seitlich aufsteigenden Hörner 
(cornua) auf, seit dem letzten Viertel des 12. Jahrhunderts er- 
heben sich die noch niedrigen Hörner über Stirn und Hinter- 
haupt. (Vgl. die Mitra aus Kloster Seligenthal gegen 1200 
in Saal 4, Nr. 5.) In der gotischen Periode nehmen die Mitren 
an Höhe zu, indem der rechteckige untere Teil stärker be- 
tont wird (Mitren aus dem 15. und frühen 16. Jahrhundert in 
Saal 69, Schrank 8), bis das 17. und 18. Jahrhundert eine ganz 
bedeutende Höhe der Hörner liebt. (Vgl. Mitra in Saal 69, Schrank8.) 


Digitized by Google 



Saal 68 


233 


Während die liturgischen Untergewänder, als Schultertuch 
und Albe, aus feinem weissen Linnen hergestellt sind, erglänzen 
die übrigen Stücke der liturgischen Kleidung in den farben- 
prächtigsten Stoffen. Eine eigentliche liturgische Farbenskala als 
feststehender Kanon datiert seitdem Ende des 12. Jahrhunderts, 
hervorgegangen aus dem Schoss der symbolischen Tendenzen 
jener Zeit (Mystizismus). Die liturgischen Farben sind Weiss, 
Rot, Grün, Violett und Schwarz ; Goldstoff ist für Weiss, Rot und 
Grün, Silberstoff für Weiss zulässig. 

Die Wirkung bei den grösseren Flächen der Kirchenge- 
wänder wird vorzüglich der Weberei überlassen. (Ober Technik 
und Geschichte der Webekunst, vgl. Einleitung zu Saal 61.) 
Bei den kirchlichen Gewändern sind Atlas, Damast, Brokat und 
seit dem Schluss des 15. Jahrhunderts auch noch der Samt 
vorherrschend. Je nach dem Geschmack der Zeit sind die Muste- 
rungen in den Stoffen verschieden. In der romanischen Epoche sind 
kreisrunde Muster mit phantastischen Tieren oder Kreuzen unter- 
mischt beliebt (Beispiel die Kasula aus dem 12. Jahrhundert in 
Schrank 1). ln der Gotik, 14. und 15. Jahrhundert, bewegen 
sich die Zeichnungen der gewebten Stoffe in mehr naturalisti- 
schem Blatt- und Rankenwerk mit Tierfiguren. Als Muster der 
späten Gotik spielen der Melone und Ananasfrucht ähnliche 
Ornamente, vor allem aber der Granatapfel in zahlreichen 
Varianten eine grosse Rolle. (Vgl. zahlreiche Beispiele in Saal 68.) 
Mit der Renaissance kommt in die Weberei reines Pflanzenorna- 
ment. Die Tierfiguren werden mehr in den Hintergrund gedrängt. 
Die Periode des Barock und Rokoko liebt besonders reiche 
Verwendung von Gold und Silber in den kirchlichen Webe- 
stoffen. Der Barock bevorzugt grosse Blumenmuster und Früchte, 
so als hauptsächlichstes Motiv die Riesenfüllblume, die aus 
grossen Blatt- und Blumenkelchen sich symmetrisch entfaltet, da- 
zu noch die Blumenvase, den Fruchtkorb usf. Für das Rokoko 
ist bezeichnend die Fülle der naturalistischen Blumenmotive. 
In das Muster kommen mit Vorliebe Schlangenlinien, an die 
sich Rosen, Tulpen, Anemonen etc. legen. Gegenüber der ge- 
schlossenen, schweren Art des Barock tritt eine Lockerung in 
der Zeichnung und eine zierlichere Gestaltung der Formen ein. 
(Beispiele der späteren Perioden des Barock und Rokoko bietet der 
Saal 69.) In derZeit des Klassizismus greift man wieder zu 
einfacheren Motiven in der Stoffmusterung. Das Streifenorna- 
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ment, vertikalgezogene Wellenlinien, Punkte und kleine Streu- 
blümchen bilden den einzigen Schmuck. (Beispiel in Saal 69, 
Schrank 7.) 

Früh schon erscheint neben der Weberei die Stickerei 
an den liturgischen Gewändern. Anfänglich ist die Stickerei 
lediglich auf die die einzelnen Gewänder besetzenden und glie- 
dernden Borten beschränkt und tritt auf grösseren Flächen 
nur vereinzelt auf. Später füllen Stickereien mannigfachster 
Art die Kreuze und Stäbe auf den Kasein, Dalmatiken, die 
Schilder der Pluvialen, die Hörner der Mitren usf., oft in 
reichen figürlichen Szenen. Ein Beispiel früher Goldstickerei 
bietet die Seligenthaler Mitra (in Saal 4, Nr. 5). Im 15. Jahr- 
hundert kommt besonders bei den Messgewändern die Art 
auf, bei Darstellung des Gekreuzigten das Kreuz in einen 
natürlichen Baum zu verwandeln. Mitunter geht man im Rea- 
lismus so weit, dass man die Rinde des Baumes plastisch her- 
vortreten lässt und den Körper Christi im hohen Relief bildet. 
(Vgl. die Kasein in Schrank 4, 5 u. 6.) FarbigerGrund wird gerne 
durch Flockenseide, die mit Flachstich niedergehalten ist, ge- 
bildet. Die Goldstickerei teilt man, je nachdem die Fäden ganz 
durch den Grundstoff gezogen oder bloss aufgelegt und mit 
Überfangstichen festgehalten wird, in gestochene, gelegte und 
gesprengte Stickerei. (Beispiele in den Schränken 7, 8, 9, 11, 12, 
15 und 16.) In der Spätgotik und Renaissance wird durch die 
Überfangstiche bei Anwendung verschiedener Farben ein eigen- 
aitiger feiner Schimmer in die Stickerei gebracht, Lasurstich. 
(Vgl. den Drachenorden in Saal 8, Schrank 20, sowie die Früh- 
renaissancekasein in Schrank 10.) Die spätere Renaissance sucht, 
wie in die Weberei so auch in die Stickerei, kräftigere Wir- 
kungen zu bringen. Dies erreicht sie durch die Aufnäharbeit, 
Applikation (Saal 69, Schrank 1 und 2). Der Spätbarock und 
die Rokokozeit bringen die sog. Nadelmalerei in ausgedehntere 
Übung, wobei durch Anwendung verschiedenfarbiger Seide die 
feinsten Farbenstimmungen erzielt werden. Während früher 
nur einzelne Streifen, Stäbe und Kreuze auf den kirch- 
lichen Gewändern bestickt werden, wird nunmehr die Stickerei 
auf die ganze Gewandfläche ausgedehnt. Schöne Stücke dieser 
Art weist unsre Sammlung in Saal 69, vor allem in den 
Schränken 5, 6 und 7 auf. Um die nämliche Zeit kommt 
uoch die Chenillearbeit auf. Das Museum enthält ein be- 
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sonders schönes Stück mit dem Wappen des Mainzer Kurfürsten 
Lothar Franz Grafen von Schönborn (1693—1729), in Saal 69, 
Schrank 7. Leuchtende Farbenpracht und Formenfülle in der 
Stickerei verschwinden gegen Schluss des 18. Jahrhunderts. 
Die klassizistische Richtung findet nur mehr an niedlichem 
Streublumenmuster Gefallen. 

Portale und Holzkassettendecke aus dem Fuggerschen 
Schlosse zu Donauwörth. An der Südwand zwei Haute- 
lissen mit biblischen Szenen: Wahl Sauls zum König 
und Geburt der Maria, beide um die Mitte des 16. Jahrh. 
in Brüssel gewirkt. An der West- und Ostwand lebens- 
grosse, durch Aufschriften bezeichnete Bildnisse. 

Dieser Saal enthält nur kirchliche Paramente: 

1 . Messgewand (casula) in der ältesten, sog. Glockenform 
aus gemusterter Seide: achtblättrige Rosette im 
Quadrat, wohl ll.Jahrh. 

2. a) Schultertuch (humerale) des messelesenden Prie- 
sters aus Leinwand mit gesticktem Kragenbesatz. 
14. Jahrh. 

b) Untergewand (alba) des messelesenden Priesters 
aus Leinwand mit gestickten farbigen Einsätzen. 
14. Jahrh. 

3. Rationale, besondere päpstliche Auszeichnung an 
einzelne Kirchenfürsten, ein bischöflicher Schulter- 
schmuck, an hohen, kirchlichen Festen über der 
Kasula getragen. Gegenwärtig ist das Rationale noch 
bei den Bischöfen von Eichstätt, Paderborn, Krakau 
und Toul im Gebrauch. Das Rationale ist eine 
Nachbildung aus dem Anfang des 16. Jahrh. nach 
dem im Regensburger Domschatz befindlichen Ra- 
tionale. Die Kopie stammt aus dem Besitze des 
Bischofs Franz Wilhelm Grafen von Wartenberg 
(1649—1661). 
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4., 5. u. 6. Messgewänder in der älteren, weiten Form 
mit derber Reliefstickerei Christus am Kreuz, 
aus dem späten 15., bzw. frühen 16. Jahrh. 

7. u. 8. Messgewänder mit Kreuzstäben mit reicher 
figürlicher Stickerei in Flockseide und mitunter 
spiralig gelegtem Goldgrund. Schluss des 15. und 
Anfang des 16. Jahrh. Darunter in Schrank 8 grünes 
Messgewand um 1500, mit dem Wappen der Hohen- 
zollem und der Markgrafschaft Brandenburg, Stiftung 
des Markgrafen Friedrich des Älteren von Branden- 
burg (1486 — 1515). 

9. Rauchmantel (pluviale) aus grünem Samt mit 
Dessins in Granatapfelmuster und gestickten Stäben 
in Flockseide, Anfang des 16. Jahrh. 

10. Renaissance-Kasula in Applikationsmanier: Gold- 
und Silberstickerei durch farbige Seide nieder- 
genäht, sog. Lasurstich. Daneben Messgewand in 
derselben Technik mit dem Wappen der Kämmerer 
von Worms, genannt von Dalberg; die Kasula 
stammt aus der Pfarrkirche zu Ernstkirchen in 
Unterfranken. Beideausderersten HälftedeslÖ.Jahrh. 

11. Weitere Messgewänder mit Kreuzen in Flockseiden- 
und Goldstickerei, spätes 15., bzw. beginnendes 
16. Jahrh. 

12., 15. u. 16. enthalten zumeist Kreuze und Stäbe 
von liturgischen Gewändern mit Gold-, Silber- und 
Seidenstickereien aus dem Schluss des 15. oder Be- 
ginn des 16. Jahrh. 

13. Levitenröcke (dalmatica) für den Diakon, Samt mit 
Granatapfelmuster, um 1500. 

14. Behänge mit den Leidenswerkzeugen Christi, von 
Gewändern des Malteserordens; Klingelbeutel mit 
dem Wappen der Nürnberger Volckamer (17. Jahrh.). 
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Zwischen Schrank 2 und 6 ein „Prozessionshimmel“ 
aus dem 18. Jahrh. 

Im Mittelfenster vier Glasgemälde (Scheiben) des 
17. u. 18. Jahrh. 

Saal 69. 

Fortsetzung der liturgischen Gewänder. 

Stukkierter Saal mit Klostergewölbe im Sinne der 
Benediktbeurer Stukkaturen. 

An den Wänden viele Bildnisse, besonders von 
Kirchenfürsten. — Dann Antependien (Behänge der 
Altarmensa) in Weberei, Stickerei und Lederpressung. 
Darunter, links vom Ausgang, eines mit vergoldeten 
Frührokoko-Ornamenten in Lederpressung und Blumen- 
malereien. Um 1740 — 1750. 

Der Saal enthält in seinen Schränken 1 — 13 die 
verschiedensten liturgischen Gewänder der späteren 
Perioden (17. und 18. Jahrh.) Ferner Schmuck- 
stücke und Einsätze von solchen (Wappen, Borten etc.), 
sowie viele sog. Klosterarbeiten in Drahtfiligran mit 
Perlen- und Steinbesatz, eine besonders von Nonnen 
geübte und beliebte Technik. Besonders sind 
hervorzuheben : 

1. u. 2.: Ganzer Ornat des frühen 17. Jahrh. (Rauch- 
mantel, Kasula mit Stola und Manipel, Levitenröcke) 
aus rotem, mit Silberfäden übernäh tem Samt und auf- 
genähten Ornamenten von weisser geblümter Seide. Der 
Ornat stammt aus der Hofkapelle zu Schleissheim. 

Ausserdem enthält Schrank 1 noch einen Trag- 
schirm, der als schützende und ehrende Über- 
dachung für die vom Priester zu Kranken getragene 
Eucharistie, analog dem Himmel bei Prozessionen, 
dient. Italienisch. 18. Jahrh. 
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3. Einheitliche Garnitur: Messgewand mit Stola und 
Manipel, Bursa, Antependium in Gobelinmanier 
aus der Zeit von 1600 — 1650. Stammt aus dem 
Kgl. Schlosse zu Neuburg a. d. Donau. 

Die an der Querwand stehenden Schränke um- 
schliessen wertvolle Messgewänder aus dem 17. und 
18. Jahrh., in chronologischer Reihenfolge: 

5. Messgewand aus grünem gemustertem Seidensamt 
mit dem Allianzwappen des Hans Dietrich von Frei- 
berg und Eisenberg, und seiner Gemahlin Maria 
Dorothea von Freiberg geb. von Westerstetten, be- 
zeichnet 1639. Daneben Prachtkasula, Stola und 
Manipel des Mainzer Kurfürsten Casimir Anselm 
(1629 — 1647) in reicher Goldstickerei auf roter Seide, 
am Unterteil das kurfürstliche Wappen. 

6. Messgewand mit feiner Goldstickerei in zier- 
licher Ranken- und Arabeskenmusterung, italie- 
nische Arbeit des frühen 17. Jahrh. Daneben Mess- 
gewand mit reicher Stickerei in Gold, Silber und 
farbiger Seide vom Anfang des 18. Jahrh. 

7. Messgewand in reichster Gold- und Chenillestickerei 
auf weissem Atlas, mit dem Wappen des Mainzer 
Kurfürsten Lothar Franz von Schönborn (1693 — 1729). 
Messgewand aus Seide in klassizistischer Musterung: 
Vertikale Streifen und Streublumen, um 1800. 
Inmitten des Saales an den Kästen 1 und 2, bzw. 

3 und 4 sind befestigt: Traghimmel, ehrende und 

schützende Überdachung für das Sanktissimum bei Prozes- 
sionen, kuppelartig geschweift mit Lambrequin auf zwei 
Stangen. Italienische Arbeit des 18. Jahrh. Ferner: 
Traghimmel mit vier Stangen, aus rotem Samt mit 
Goldstickerei aus dem späten 18. Jahrh. 
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8. Bischöfliche Mitren (mitra, infula) in der noch 
niedrigeren Form des 15. Jahrh., in der Übergangs- 
form des 16. und in der Gestalt des 18. Jahrh. 
mit den hoch sich erhebenden Hörnern (cornua); 
ferner tragbarer Baldachin, gebraucht nach römi- 
schem Ritus auf den Altären bei Aussetzung des 
Allerheiligsten, mit Goldstickerei in Rebenmustern 
auf rotem Samt, italienische Arbeit vom Ende des 
16. Jahrh.; Ciboriumsmäntelchen in reicher Gold- 
stickerei auf roter, bzw. weisser Seide aus dem 
frühen 18. Jahrh. 

9. Liturgische Bekleidungsstücke des Bischofs (pon- 
tificalia), so vor allem mehrere Paare Pontifikal- 
handschuhe in reicher Goldstickerei auf Seide, 
teils in der älteren Form ohne Stulpen (16. Jahrh.), 
teils mit Stulpen aus dem 17. und 18. Jahrh. 
Daneben ein Paar Pontifikalstrümpfe aus roter 
Seide mit Rokoko-Goldstickerei aus dem 18. Jahrh. 
Unten im Schrank stehen mehrere Paare Pon- 
tifikalschuhe, darunter ein roter, mit goldenem 
Kreuz besetzter Schuh, den Papst Pius VI. 
bei seinem Aufenthalt in München 1782 ge- 
tragen hat. 

10. Die liturgischen Bekleidungen des Kelches bei der 
Messe : Kelchtücher (vela calicis) mit reicher Seiden- 
stickerei; Bursen d. h. gestickte Mappen, in die 
das Corporale gesteckt wird. Ferner eine grosse 
Krone zu Dekorationszwecken. 

1 1. bis 15. zumeist Schmuckstücke und Einsätze (Wappen, 
Borten etc.) von liturgischen Gewändern, Fahnen usf. 
aus dem 17. und 18. Jahrh., sowie viele sog. Kloster- 
arbeiten in Drahtfiligran mit Perlen und Steinbesatz. 
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Hervorzuheben sind besonders in Schrank 1 1 Plu- 
viaieschild (cappa), kapuzenartiger Teil am Rücken 
des Rauchmantels von rotem Samt mit Seiden- 
stickerei: Verkündigung Mariä; aus dem frühen 
17. Jahrh.; dann eine Krönung Mariä in Hochrelief- 
stickerei; in Schrank 14: Kusstafel aus weissem 
Damast mit Blatt- und Blütenkränzen in Gold-, 
Silber- und farbiger Überspinnarbeit mit Perlen 
aus der Zeit von 1580 — 1620. 

Saal 70. 

Trausnitz-Saal. 

Dieser Saal ist eine Kopie des Rittersaales im 
Kgl. Schlosse Trausnitz ob Landshut, von Herzog Ludwig 
1536 — 1553 erbaut und von Herzog Wilhelm V. in den 
Jahren 1577 — 1580 ausgeschmückt. Die Originale sind 
vermutlich von dem italienischen Maler Antonio Pon- 
zano im Verein mit dem Niederländer Friedrich 
Sustris gefertigt. In lebhafter Farbenpracht verbinden 
die Malereien die zierliche italienische Groteske mit 
deutschen Dekorationsmotiven der Hochrenaissance: 
zwischen Fruchtfestons und Blumenschnüren allegorische 
Figuren , Sinnsprüche in Rollwerkkartuschen , zu den 
Seiten der Portale Hellebardenträger usf. 

Die Kopien stammen von der Hand des Professors 
K. Dietl. 

In der Mitte des Saales eine Vitrine mit verschie- 
denen silbernen und vergoldeten Gefässen und Geräten 
kirchlichen und profanen Charakters zumeist aus der 
Barock- und Rokokoperiode. 

Darunter u. a.: Kelch, Silber, vergoldet mit Treib- 
ornamenten im frühen Rokoko, eine Arbeit um 1730 vom 
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Augsburger Goldschmied Franz Thadd. Lang (J* 1773); 
Deckelpokal, aus Elfenbein mit vergoldetem Silber 
montiert, zweite Hälfte des 17. Jahrh.; Rosenkranz, mit 
Perlen und Medaillon von Lapislazuli in Goldfassung vom 
Jahre 1775; Reisebesteck: Becher, Besteck, Pfeffer- 
und Salz-Büchse, Silber, vergoldet, mit getriebenen 
Tulpenmotiven, Augsburger Arbeit von Ende 17. Jahrh. 
Silberne Interimskette des Ordens vom goldenen 
Vliess, mit silbergegossenem, vergoldetem Widder aus 
der Spätzeit des 16. Jahrh. 

Ein Teil dieser Sammlung ist Vermächtnis des Herrn 
Jonas von Hirsch auf Gereuth. 

Im Fenster Glasgemälde, darunter eines von 1558 
mit dem Wappen der Stadt Deggendorf. 

Saal 71. 

Neuerwerbungen. 

Hier sind gegenwärtig die Neuerwerbungen des 
Museums aufgestellt. Vgl. die Aufschriften an den 
Gegenständen. 

Saal 72. 

Saal mit Holzkassettendecke. 

An den Wänden mit Gold und Silber durchwirkte 
Gobelins mit Szenen aus der Schöpfungsgeschichte: 
Erschaffung des ersten Menschenpaars; der Sündenfall; 
der Brudermord; Kains Flucht etc. Sie sind vermutlich 
nach Kartons von Giulio Romano in Brüssel gewirkt. — 

In den Glasschränken: 

1. mit 6. Gruppen von Kinderspiel waren vom 16. bis 

19. Jahrh., darunter eine Puppenküche. 

7. Erinnerungen an das von Graf von Pocci und 

General von Heydeck 1858 ins Leben gerufene 

16 
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und seit dieser Zeit von Joseph Schmid geleitete 
Münchener Marionettentheater. (Italienische Mario- 
netten, gesammelt und ergänzt von Joseph Schmid.) 
8. Pultschrank mit »Kuriositäten“, in der minutiösesten 
Technik ausgeführt, so: winzige Drechslerarbeiten; 
Schnitzereien auf Pflaumen- und Kirschkernen ; 
Würfelchen mit Bildwerk etc. 

9., 10. u. 11. Gerätschaften für den öffentlichen und 
privaten Gottesdienst der Israeliten. In der ersten 
Vitrine Sabbat-Leuchter; Schofar; Besomim- (Ge- 
würz-) Büchsen; Seder-Schüssel; Trauringe etc.; 
in der zweiten sog. Wimpel, gestickte und bemalte 
Bandstreifen, als Hülle für das die Synagoge zum 
erstenmal besuchende Kind. In der dritten die 
»Thora* (Pentateuchrolle) nebst gesticktem Vorhang. 
12. Schrank mit Krippenfiguren aus dem 17. Jahrh. 
(Geschenk des Herrn Priv. Utz dahier.) 

Links der Ausgangstüre eine »Puppenküche“. 

In den Fenstern Glasgemälde des 16. und 17. Jahrh. 

Saal 73. 

Schrift, Druck und Illustration.*) 

Saal mit gemalter Holzdecke und Fries in lom- 
bardischer Art, gemalt von Naager. 

1. Im Pultschrank rechts von der Eingangstüre Samm- 
lung von Buntpapieren (meist aus dem 18. Jahrh.) 
In den Pultschränken links vom Eingang beginnend: 

2. Handschriften auf Pergament und Papier des 13. 
bis 15. Jahrh. Darunter eine Vita Mariä von Kon- 
rad von Oettingen, 1336; Breviarium Bambergense etc. 

•) Vgl. die Kataloge der Büchersammlung sowie der Hand- 
zeichnungen und Abbildungen des Bayer. Nationalmuseums 
(3 Bände) von Jos. Alois Mayer. 
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2. Handschriften auf Pergament und Papier mit Initialen 
und Miniaturen, 15. Jahrh. (Weltchronik des Rudolf 
von Ems, f 1430; Evangeliarium mit altarmenischem 
Text, 1506; deutsche und französische Horarien etc.). 

4. Frühe Drucke bis 1480 (Strassburger und Nürn- 
berger Offizinen). 

5. Fortsetzung der früheren Drucke, (Duns Scotus und 
Cicero de officiis, Venedig 1481; Boccaccio, Nürn- 
berg ca. 1480 etc.). 

6. Weltchronik und Bibel, Köln ca. 1480; Leben der 
Altväter, Augsburg 1482 etc. 

7. Fortsetzung der Drucke zum Teil mit Illustrationen 
vom Ende des 15. Jahrh.: Eichstätter Missale von 
1485; Quadragesimale, Basel 1495; Exposito missae, 
Augsburg 1484 etc. 

8. Bamberger Missale von 1490; Ritter Tondalus, 
Augsburg 1508; Aeneas Sylvius, Nürnberg 1496; 
Schatzbehalter, Nürnberg 1491 etc. 

9. Illustrierte Drucke: Terentius, Strassburg 1499; 
Ritter von Turn, Augsburg 1498; Schedels Chronik, 
Nürnberg 1493 etc. 

10. Fortsetzung der illustrierten Drucke Guldin Harpffen, 
Wessobrunn 1505; Offenbarung S. Brigittae, Nürn- 
berg 1502 etc. 

11. Illustrierte Drucke des 16. Jahrh.: Halsgerichts- 
ordnung von 1507; Wittenberger Heiltumsbuch von 
1509; Gebetbuch, Pariser Druck von 1510 etc. 

Oberhalb der Schränke 2 — 11 eine Reihe von 
Ausschnitten aus Horarien mit Notenschrift und Mini- 
atur auf Pergament, 14., 15. u. 16. Jahrh., dann 
Tafelgemälde und Kapitularkalender. 

12. Ausschnitte aus Stammbüchern, Miniaturen des 16. 
bis 18. Jahrh. 

16 * 
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13. Ehrengedächnisbücher der Reichsstadt Augsburg von 
1545, zwei Foliobände mit prachtvollen Wappen- 
und Randmalereien. 

14. Proben von Drucken auf Seide: Theaterzettel; Neu- 
jahrs- und Glückwunschkarten, zumeist aus dem 
18.Jahrh.; Bauernkalender vom 16. — 18. Jahrh. etc. 
Der Pultschrank am Fenster enthält 

1 5. Zwei Gebetbücher in lateinischer Sprache mit feinen 
Pergamentmalereien, Kalendarium, Kirchenjahr mit 
seinen Hauptfesten, Heiligenfeste, Psalter und Toten- 
offizium. Der kostbare Bilderschmuck steht in enger 
Verwandtschaft zu dem des sog. Codex Grimani in 
der St. Markusbibliothek zu Venedig. Die Breviarien, 
angeblich bestimmt für die Königin Johanna die 
Wahnsinnige (f 1555), die Mutter Karls V., kamen 
nach deren Tod an ihre Enkelin, die Herzogin Anna 
von Bayern, die Gemahlin Albrechts V. Nieder- 
ländische Arbeiten aus dem Anfang des 16. Jahrh. — 
ferner Gedenkschrift, an Kaiser Maximilian I. im 
Namen Italiens bei Beginn seines Römerzuges ge- 
richtet. Miniaturmalerei auf Pergament. Italienische 
Arbeit von 1516. — Daneben Gebetbuch, dem König 
Sigismund I. von Polen (1506 — 1548) gewidmet. In 
polnischer Sprache mit vielen Miniaturmalereien 
aus dem Leben des Herrn und der Heiligen, auf 
Pergament. Arbeit eines Mönches vom Jahre 1538. 
— Gebetbüchlein der Herzogin Jakobäa, Gemahlin 
Wilhelm IV. von Bayern, f 1580. Mit Kalendarium 
und Szenen aus dem alten und neuen Testament 
in feiner Miniaturmalerei auf Pergament. Vor 
Mitte des 16. Jahrh. 

16. enthält die älteste Art von Klosteraufschreibungen 
vermittels Wachstafeln: darunter eine Wachstafel 
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in Buchformat für den Zehntpropst zu Notizen, aus 
dem Ende des 14. oder frühen 15. Jahrh. Anti- 
phonarien mit alter Notenschrift. Ferner Schriften und 
Bücher in verschiedener Art der Illustrationstechnik, 
darunter Bamberger Missale von 1499 mit Druck 
von Johannes Sensenschmitt und Heinrich Petzen- 
steiner, mit polychromierten Holzschnitten, sowie 
Rankenwerk und Initialen in Miniaturmalerei; Bam- 
berger Missale mit polychromierten Holzschnitten vom 
späten 15. Jahrh.; Hans Springinklee, Marienleben 
von 1517, und die Kölner Ausgabe von 1555 des 
Holbeinschen Totentanzes mit Holzschnitten (ohne 
Bemalung). Oben zeigt der Ständer 16 die alte Be- 
festigung von Büchern mittels Ketten an den Lek- 
torien und Chorstühlen. 

17., 18. u. 19. in der Mitte des Saales zeigen die Ent- 
wickelung des Schriftwesens und der öffentlichen 
Urkunden von der Zeit des 12. bis zum Beginn 
des 19. Jahrh. in ausgewählten Beispielen mit der 
ursprünglichen Siegelbefestigung. Hervorzuheben 
sind in Schrank 17 eine Urkunde von 1142; da- 
neben eine Papsturkunde mit an Seidenfaden an- 
hangender Bleibulle; Urkunde Kaiser Ludwigs 
von Bayern; Urkunde des Würzburger Bischofs 
Johann von Brunn von 1432. Urkunden des 15. 
und 16. Jahrh.; zum Teil mit anhangenden Siegeln; 
darunter ein vom Kaiser Friedrich III. 1447 
ausgestellter Wappenbrief. In Schrank 18 Fort- 
setzung von Urkunden des 15., 16. und 17. Jahrh. 
Urkunde des Löwlerbundes von 1489 auf Pergament 
mit 3 Reihen anhangender Siegel der einzelnen 
Bündler. Schrank 19 enthält unter anderen ein 
prunkvolles Wappendiplom in Zierschrift auf Perga- 
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ment aus der ersten Hälfte des 17. Jahrh. ; dann 
päpstliches Ablassbreve Clemens XI. von 1706; 
Lehrbrief von 1810. Auf der Rückseite des Schrankes 
Urkundenlibellen des 18. und beginnenden 19. Jahrh. 
mit anhangenden Siegeln in gravierten Metallkapseln. 


Saal 74. 

Buchdeckel und Spielkarten. 

Saal mit bemalter Holzdecke, in Form eines Laby- 
rinthes kassettiert; italienisches Motiv. Um das von Rinner 
gemalte Mittelbild: Liebespaar in Laube, ein Spruch in 
grossen lateinischen Buchstaben: Ich geh ins Labyrinth 
— Ob ich mein Liebchen find — Und will ein Blümlein 
fragen — Wird Ja, wird Nein sie sagen — Sie liebt 
mich — Sie liebt mich nicht etc. Die Hautelissen, „der 
.Raub der Oreithyia“; und „Aktäon und Artemis“; 
„Palastgarten mit musizierender Gesellschaft“ sind Er- 
zeugnisse der Brüsseler Manufaktur des 18. Jahrhunderts. 

Die Glasschränke der rechten Seite dieses Saales 
enthalten die Sammlungen des Bucheinbandes. 

Die Buchdeckelsammlung zeigt die verschiedenen 
Techniken des Bucheinbandes vom späten 15. bis zum 
frühen 19. Jahrhundert: 

1. Nr. 1 Buchdeckel aus hartem Holz mit braunem 
Rindsleder überzogen, Tierfiguren, Ranken und Minus- 
kelinschrift in Lederschnittechnik. Daneben ver- 
schiedene spätgotische Buchdeckel in Blindpressung, 
bald in Rautenfeldern mit oder ohne Lilienorna- 
menten gegliedert (Nr. 3 und 4), häufiger mit Granat- 
apfelmusterung (Nr. 5, 6 und 7). Nr. 7 und 8 Perga- 
menteinbände mit Blinddruck vom Ende des 15. Jahrh. 
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2. Vorzugsweise Bucheinbände der Renaissance aus 
der zweiten Hälfte des 16. Jahrh. Die meisten 
in Schweinsleder gebundenen Bücher sind mit Orna- 
menten geziert, die mit Hilfe von Rollen und grösseren 
Plattenstempeln aufgepresst sind, oder mit den Porträts 
zeitgenössischer Fürsten versehen (Nr. 3 und 4). 
Einige, so Nr. 1 und 2, zeigen Goldpressung. 

3. Nr. 1 Konkordienbuch aus der Regensburger Bib- 
liothek, Bekenntnis der Augsburger Konfession, ge- 
druckt zu Dresden 1580, in Lederband mit ge- 
pressten und bunt gemalten Renaissanceornamenten. 
Inmitten der Vorderseite das gemalte Porträt des 
Kurfürsten Friedrich von Sachsen. Auf der Rück- 
seite das Bildnis Luthers. Goldschnitt mit farbigem 
Dekor. Nr. 2 Missale von 1680 in Rotlederband 
mit Goldpressung in Blattornamenten. Nr. 3. Wappen- 
büchlein von 1697 mit Fächerstempelmusterung auf 
rotem Leder. Nr. 4 Buch von 1738 mit Pressung 
aus Teilstempeln nach Art von Spitzenmustern auf 
rotem Leder. 

4. Die verschiedenartigsten Bucheinbände der Rokoko- 
zeit und des Klassizismus, so Nr. 1 Zunftordnung 
der Münchener Nadlermeister von 1768, mit Ein- 
band von rotem Leder und Rokokoornamenten 
in Goldpressung. Nr. 2 Gebetbuch mit Silber- 
filigranbeschlägen im Charakter des Spätbarock. 
Nr. 3 und 4 Gebetbücher mit roten bzw. schwarzen 
Samteinbänden und silbergetriebenen Beschlägen in 
Rokokomuschelwerk, um 1760. Nr. 5 und 6 in 
Seide gestickte Einbände; Nr. 7 Büchlein mit Email- 
deckeln aus der Zeit um 1800. 

5. Sammlung von Buchbeschlägen aus der Gotik und 
Renaissance, ca. 1400 bis 1600. 
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6. Zwischen den Fenstern Buchbinderstempel aus dem 
16. bis 18. Jahrh., zumeist Wappen für das- Mittel- 
feld der Buchdeckel, dann eine Rolle mit Blumen- 
muster aus dem 17. Jahrh. 

Die linke Seite des Saales nimmt die Sammlung 
der Spielkarten ein. 

Europa kennt die Spielkarten im frühen 14. Jahrhundert. 
Man unterscheidet zwei Hauptgruppen : die gemeinen oder Vier- 
farbenkarten und die Tarokkarten. Im Laufe der Zeit entstehen 
die mannigfaltigsten Spiele. Da gibt es belehrende Spiele, die, 
schon am Schluss des 14. Jahrhunderts in Italien beginnend, 
in Deutschland besonders vom 16. Jahrhundert an üblich werden. 
Das 17. und 18. Jahrhundert bringt Unterrichtsspiele für die 
Jugend, astronomische (Schrank 8 Nr. 19), historische (so Nr. 41 
und 42 in Schrank 10), geographische (Schrank 8 Nr. 35) und 
kalligraphische (Schrank 10 Nr. 47) Spiele. Daneben kommen 
heraldische Spiele vor. Beispiele hiefür in Schrank 10 Nr. 43 
und 44. Einer grossen Beliebtheit erfreuen sich auch die Hexen- 
und Wahrsagerkarten, in unsrer Sammlung vertreten, so in 
Nr. 32 und 33 des Schrankes 8. Später kommen noch satirische 
und politische Spiele dazu. (Nr. 36 in Schrank 8 und Nr. 60 
in Schrank 10.) Vor allem sind die neuzeitlichen Spiele um die 
Wende des 18. und 19. Jahrhunderts und tief in das 19. Jahrhundert 
hinein eine überreiche Quelle für Politik, Kultur und Volks- 
leben, besonders in den Phantasie-, Unterrichts-, Genre- und 
Karikaturspielen. (Zahlreich vertreten sind derartige Spiele in 
den Schränken 8 bis 11.) 

Was die Ausstattung der Spiele anbelangt, so wurden in 
der ersten Zeit die Karten in allen Ländern aus freier Hand 
gezeichnet und gemalt, für fürstliche Personen oft in pracht- 
voller Ausstattung. In Deutschland stellte man bald die Holz- 
schneidekunst in den Dienst der Spielkartenanfertigung. Solche 
Karten finden sich schon um die Mitte des 14. Jahrhunderts. 
Damals und im 15. Jahrhundert waren die Karten noch klein 
im Format, ohne schmückende Details, roh im Holzschnitt, naiv 
in der Darstellung der Figuren, oft in greller Bemalung (Nr. 11a 
und 12 in Schrank 8). 

Mit der Erfindung der Buchdruckerkunst nahm die Karten- 
fabrikation immer mehr zu und gestaltete sich künstlerischer. 
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In Städten wie Nürnberg, Augsburg, Ulm wurde sie ein bedeuten- 
der Erwerbszweig. Künstlerisch sehr hoch stehen die deutschen 
Karten am Schluss des 15. und vor allem im 16. Jahrhundert. 
Die ersten Meister jener Zeit versuchten ihren kunstgeübten 
Stift auf dem Gebiete der Kartenzeichnung. So entstand das 
schöne Spiel von Martin Schongauer, dann jenes von Hans 
Beham, die sich in der Folgezeit zahlloser Kopien erfreuten. 
Auch das bekannte Kartenspielbuch von Jost Amman (1588) ist 
originell wegen der köstlichen Einfälle. Kostümlich inter- 
essant sind die Spiele des 16. und frühen 17. Jahrhunderts. 
(Nr. 14 und Nr. 16 in Schrank 8.) Im späten 17. und be- 
ginnenden 18. Jahrhundert sind Phantasiespiele im schwülstigen 
Stil der Zeit mit exotischen Namen bei den einzelnen 
Figuren beliebt. Solche bombastische Kartenspiele besitzt unsre 
Sammlung in Nr. 41 und 42 Schrank 10. Feinere Stimmungen 
bringen die klassizistischen Karten des späten 18. Jahrhunderts, 
wie die antikisierenden des beginnenden 19. Jahrhunderts (so 
vor allem das Kartenspiel Nr. 59 in Schrank 10 und Nr. 84 in 
Schrank 11). 

Die Schränke 8 — 11 enthalten verschiedene itali- 
enische, deutsche und französische Spielkarten vom 
15. — 19. Jahrhundert. Die Sammlung ist chronologisch 
geordnet nach dem von K. A. Bierdimpfl herausgegebenen 
Katalog: Die Spielkarten des Bayer. Nationalmuseums, 
München 1884. Etiketten geben näheren Aufschluss. 

Schrank 12 enthält Abdrücke von verschiedenen 
Spielkarten. Der grösste Teil der Originalholzstöcke 
stammt aus dem kurfürstlichen Kartensiegelamt München 
und befindet sich in Saal 56, Nr. 8 unseres Museums. 

Saal 75. 

Jagdsaal. 

Im Mittelalter war die Jagd ganz ausserordentlich beliebt. 
Man unterschied die hohe Jagd oder das grosse Weidwerk und die 
niedrige Jagd. Erstere umfasst in der Regel das Edelwild, auch 
Rotwild genannt, das Elch-, Damm-, Reh- und Schwarzwild, den 
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Steinbock und die Gemse, vom Geflügel das Auer- und Birk- 
wild, die Fasanen, Trappen und Reiher, von den Raubtieren den 
Bären, Wolf und Luchs. Zur hohen Jagd wurde ferner auch 
das Vogelbeizen oder Federspiel, nämlich die Falkenjagd, ge- 
zählt. Alle übrigen Tiere gehörten der niedrigen Jagd an. Das 
kleine Weidwerk bestand in der freien Pirsch und erstreckte 
sich vor allem auf die Hasen und Füchse, auf den Lerchen- 
und Vogelfang. Wie selbstverständlich, wurde von den fürst- 
lichen Jagdherrn die hohe Jagd ausgeübt. Nur ausnahmsweise 
betrieben die hohen Herrn auch das kleine Weidwerk, etwa ein 
Hasen- oder Fuchshetzen. Die niedrige Jagd war teilweise frei; 
sie blieb der grossen Masse der Untertanen. 

Die Jagdausübung ist sehr mannigfaltig. Weit verbreitet 
ist im Mittelalter die Fangjagd mittels Fallgruben, Selbstschüssen 
und Schlingen. Namentlich ist auch die Fangjagd mit 
Hecken üblich, in die das Wild getrieben wird. Diese fest- 
stehenden Hecken werden später durch die beweglichen Netze, 
Garne und Tücher verdrängt. Daneben besteht ein ausge- 
dehnter Vogelfang in Kastenfallen, Käfigen mit Ködern oder 
Lockvögeln (vgl. die Vitrine links vom Eingang), ferner mit 
Leimruten, Netzen und Schlingen. Mittels Spiegeln werden 
die neugierig gemachten Wachteln und Lerchen angezogen 
und dann gefangen. (Vgl. die Vitrine links vom Eingang.) 
Die beliebteste Jagdart ist im Mittelalter die Hetzjagd im 
freien Revier, die Parforcejagd Frankreichs, in Deutschland Ober- 
landjagen, bei der Schweinsjagd Oberlandhetzen genannt. 
Das müde gehetzte oder von Hunden gestellte Wild wird, wo- 
möglich vom Pferde aus, mit dem Schwerte niedergestochen. 
In Deutschland ist vor allem die Treibjagd in Hecken beliebt, 
ein Massenmord des Wildes. (Vgl. Marmorrelief einer Hetzjagd 
mit Netzen von Loy Hering von 1530 in der Halle des Treppen- 
hauses.) Um die Mitte des 17. Jahrhunderts kommen die ein- 
gestellten Jagden mit Kammer und Lauf auf. Man will das 
Wild durch ein noch engeres Einschliessen in noch dichteren, 
gedrängteren Scharen bei einander haben durch Anlage eines 
Raumes im Waldesdickicht, die sog. Kammer. Aus dieser 
Kammer führt eine zu beiden Seiten abgeschlossene Bahn, der 
Lauf, das Wild rast durch den Lauf hindurch, um sich zu 
retten. Aber am Ausgang des Laufes breitet sich ein Fluss oder 
See aus, worin sich die Tiere stürzen müssen. Dabei werden 
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sie nun mit dem Wurfspiess, dem Hirschfänger, ja selbst mit 
der Jagdpistole vom Pferde aus niedergemacht. 

Neben der Hetzjagd ist eine Hauptjagd die Falkenjagd. 
Schon in der Zeit um das Jahr 1000 besitzt die Falkenjagd, 
die sog. Beize, eine grosse Bedeutung. Sie wird durch abge- 
richtete Falken, Sperber und Habichte betrieben. Das eigentliche 
Wild hiefür ist der Reiher (Reiherbeize); man beizt aber auch auf 
Enten, Feldhühner, Elstern, Weihen, wilde Gänse, Schwäne usw. 
Die Utensilien bei der Falkenjagd sind die Falkentasche, eine 
Doppeltasche, worin vor allem das „Luder“, Stück Fleisch zur 
Belohnung für den Falken, das sog. Federspiel, womit der 
Falke wieder angelockt wird, dann der Falkenhandschuh aus 
starkem Leder, auf dem der Falke sitzt, die Falkenhaube, Bausch- 
haube, mit der dem Raubvogel die Augen verdeckt werden, bis 
sie ihm im entscheidenden Augenblicke des Steigens abgenommen 
wird. (Vgl. Schrank 6.) Die vollständige Ausrüstung zeigt das im 
Saale hängende Bild eines Falkoniers, gemalt von dem Hofmaler 
Johann Spielberg (f 1690). 

Die Jagdwaffen sind ursprünglich primitiver Natur. Man 
jagt mit Spiessen, Lanzen, Schwertern und Schleudern. Als 
Schusswaffe dient der Bogen. In der Spätzeit des ll.Jahrhunderts 
kommt die Armbrust auf, jedoch noch lange Zeit hindurch 
in Gemeinschaft mit dem Bogen. Erst im Laufe des 14. Jahr- 
hunderts siegt sie allmählich über den Gebrauch des Bogens 
und beherrscht von nun an die Jagd als brauchbarste Schuss- 
waffe. Lange Zeit hindurch, sei es als Bolzenarmbrust oder 
als Kugelarmbrust, auch Kugelschnäpper oder Balester 
genannt. Der Schnäpper mit kurzem Stahlbogen hat eine Vor- 
richtung, die Sehne oder den Spannhebel beim Spannen in den 
Einschnitt einschnappen zu lassen. Selbst als im 14. Jahrhundert 
die ersten Feuergewehre auftauchen, steht die Armbrust wegen 
ihrer ungleich grösseren Brauchbarkeit weit über jenen. In der 
ersten Hälfte des 15. Jahrhunders erscheint zum Spannen der 
Sehnen der Flaschenzug und endlich die Winde. (Vgl. die 
zahlreichen Beispiele in den Schränken 1 und 2.) Im 16., ja 
bis tief in das 17. Jahrhundert sind auf der Jagd die Armbrüste 
sehr beliebt. Die Gewehre sind seit Mitte des 15. Jahr- 
hunderts Luntengewehre mit einem Hahn, zumeist in Drachen- 
form, in dessen Kopf die brennende Lunte geklemmt wird, 
ferner mit Visier und Korn und Ladstockrinne im Vorderschafte. 
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(Beispiele in Stellage 8 an der Wand.) Erst noch weitere 
Verbesserungen am Feuergewehr, so die deutsche Erfindung 
des Radschlossgewehrs von 1517 durch einen Uhrmacher 
in Nürnberg, sowie die Einführung gezogener Läufe 
gegen Ende desselben Jahrhunderts, machen die allgemeine 
Herrschaft der Armbrust wankend, aber ihren Gebrauch noch 
lange nicht verschwinden. Bei dem Radschloss findet die Ent- 
zündung mittels Schwefelkies statt. Gegen Mitte des 17. Jahr- 
hunderts kommt eine neue Verbesserung auf. Zunächst nimmt 
das Schnapphahnschloss aus dem Orient über Spanien seinen 
Weg nach Europa. Aus dem Schnapphahn entwickelt sich das 
Steinschloss, das um 1630 in Frankreich erfunden, gegen die 
Mitte des 17. Jahrhunderts als fertiges Batterie- oder Stein- 
schloss (Feuerschloss) auftritt. (Beispiele in Stellage 9 und 12.) 
Die Entzündung geht durch Stahl und Feuerstein vor sich. Um 
1800 wird das Perkussionsgewehr erfunden. Als weitere Jagd- 
waffen sind zu nennen: die Schweinsspiesse (Saufedern) und die 
Schweinsschwerter bei den Sauhatzen, die Hirschlanzen, Hirsch- 
fänger und Jagdpistolen, die namentlich bei den eingestellten 
Jagden in Übung sind. (Vgl. Schrank 5 und Stellage 11.) 

Bei dem Interesse, das die Jagd allenthalben beansprucht, 
hat die Kunst selbstverständlich von jeher auf die Ausstattung 
der Jagdwaffen selbst die denkbar grösste Sorgfalt verwendet. 
In der Zeit des romanischen Stiles ergeht sich die Ornamentik 
in phantastischem Rankenwerk und allerhand fabelhaftem Getier. 
Aber auch bereits der Natur abgelauschte Motive, in erster Linie 
die Darstellung der Jagdtiere selbst, mischen sich darein. Die 
Gotik setzt in ihrem Sinne die Dekoration der verschiedenen 
Jagdwaffen um. Die Renaissance wählt sich bei ihrer Freude 
an frischem Naturalismus mit besonderer Vorliebe Stoffe aus 
dem Jagdbetrieb. Hervorragende Meister der Zeit wie Virgil 
Solis, Jost Amman, Hans Beham, Lukas Kranach, bieten in ihren 
Jagdschilderungen nicht selten direkte Vorbilder zur Dekoration 
der Jagd waffen. Die Säulen der Armbruste und die langgezogenen 
Gewehrläufe sind wie geschaffen für friesartige Darstellungen 
von jagenden Hunden und verfolgtem Wild zwischen phantasie- 
vollen Ranken, meist kostbare Einlegearbeiten in Bein, Metall, 
Perlmutter oder reiche Gravierungen und Ätzungen. (Vgl. die 
Jagdflinte auf Stellage 8 mit in Elfenbein eingelegten Jagd- 
dekorationen nach Aldegrever.) Religiöse Szenen wechseln mit 
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mythologischen Darstellungen. St. Georg und Hubertus, die 
grossen Jagdpatrone des Mittelalters stehen noch in hohem 
Ansehen. (Vgl. Schrank 7.) Doch müssen sie sich mit der 
heidnischen Diana, dem Herkules, den Zentauren usf. auf 
den mannigfachen Reliefs in die Gunst der Jagdliebhaber teilen. 
(Vgl. die Jagdflinte von 1582 auf Stellage 8.) In den folgenden 
Stilperioden, Barock und Rokoko, erfahren die mit dem kompli- 
zierten Jagdapparat sich immer mehrenden Waffen eine stete Stei- 
gerung in prunkvoller Behandlung. Auch erhabene Arbeiten, be- 
sonders in Elfenbein, schmücken nun die verschiedenen Jagd- 
waffen. Die Themen sind meist mythologischen Charakters oder 
auch unmittelbar aus dem Jagdbetrieb geschöpfte Szenen. (Beispiele 
in den Schränken 3 und 4.) Es nehmen Luxusjagdwaffen überhand. 
Sie sind Reprisentationsstücke zu grossen Prunkentfaltungen, die 
nun häufiger noch als früher an Stelle der strapaziösen Jagden 
treten: Hirschfänger mit reichgeschnitzten Elfenbein- oder sogar 
mit Porzellan belegten Griffen, von vornherein unhandlich und 
gebrechlich, Jagddegen mit fein ziselierten oder geätzten, ver- 
goldeten Klingen, zierliche Pulverhörner, reizende Jagdbestecke 
usf. (Vgl. die reiche Sammlung in Schrank 5.) Die auf das 
graziöse Zeitalter des Rokoko folgende Periode bringt wie 
überall so auch in der Ausstattung der Jagd waffen eine Er- 
nüchterung. 

Dieser Saal ist ausgeschmückt mit den Original- 
stukkaturen aus dem ehemaligen Sandhofe zu Würzburg: 
reich mit Ornamenten und Medaillons verzierte Decke; 
Jagdfries mit Hirschen etc. mit dem Relief des hl. Georg 
an der Ostwand und einer Nische neben der Ausgangstüre. 

In der linken Saalecke ein grüner, glasierter Ofen 
mit dem Wappen des Abtes Floridus von dem ehemaligen 
Augustinerkloster St. Zeno bei Reichenhall (1736). 
Geweihe und Jagdbilder zieren den Saal. An der Ost- 
wand zwei hervorragende Bilder von Peter Candid: 
Allegorische Figuren der Jagd und der Falkenbeize 
(Venatio; Aucupium); an der Nordwand „Falkonier“, 
gemalt von Johann Spielberg (J* 1690), Hofmaler des 
Pfalzgrafen Wolfgang Wilhelm; ferner zahlreiche Jagd- 
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bilder und Tierstücke aus den Schlössern Schleissheim, 
Nymphenburg, Mannheim, sowie der Kgl. Residenz zu 
München, gemalt von Stephan, Männlich, Busch, Winter 
u. a.; darunter solche mit Schussangaben, z. B.: Wasser- 
ente bei Tutzing, Fasan bei Schwetzingen (1795) ge- 
schossen; Fuchs bei Mindelheim (1776) erlegt usw. 

An den Wänden des Saales entlang ziehen sich 
Jagdnetze aus dem kurfürstlichen Jagdstadel in 
Schleissheim. 

Rechts vom Eingänge eine Jagdtrophäe, bestehend 
aus Hirschfänger, Pirschrohr, Jagd- (Halali-) Horn, 
Netzen, Zaumzeug etc. 

Links vom Eingang Damensattel von grünem Samt 
aus dem 18. Jahrh., Geschenk der Frau Kommerzienrat 
Radspieler. 

In der links vom Eingang freistehenden Vitrine 
Jagdgeräte vorzüglich für den Lerchen- und Vogel- 
fang, vor allem Wachtelnetz von grüner Seide und 
Wachtelspiegel, Lerchenspiegel, Käfige für Lockvögel; 
ferner Rehrufe aus schön gepresstem, ornamentierten 
Leder aus dem 17. Jahrh., eine Anzahl von gravierten 
und geätzten Gewehrschlössern; Hirschhalsband aus 
Messing mit originellem Vers und dem Wappen des 
Kurfürsten Friedrich von der Pfalz (1609). Solche Hals- 
bänder wurden einzelnen gezähmten Hirschen in den 
fürstlichen Jagdgehegen umgehängt, um sie vor dem 
Abschiessen zu bewahren. 

Die Schränke enthalten: 

1. u. 2. Bolzen-Armbrüste mit Stahlbogen, die Säulen 
mit Elfenbein- und Holzeinlagen verziert; Flaschen- 
züge und Winden. Auf Schrank 1 gedrechselter 
Holzpokal mit dem Fuss eines Elches. In Schrank 1 
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ist vor allem die Armbrust mit Radschlossbüchsen- 
vorrichtung, auf dem Büchsenlauf „Ferdinandus“, 
aus der zweiten Hälfte des 16. Jahrh. hervorzu- 
heben. In Schrank 2 liegen einige Bolzen. 

3. Sammlung von Prachtgewehren in kunstreicher 
Ausführung: Gezogene Jagdbüchsen mit Elfen- 
bein und Perlmuttereinlagen; Büchsen teils 
mit verdeckten, teils offenen Radschlössern; 
schwere Pirschbüchse mit kunstvollen Jagdszenen 
in Stahlschnttt; Pulverflaschen und Zündkraut- 
fläschchen in Elfenbein und Perlmutter. Dann eine 
Anzahl Teschingen (Damenbüchsen) mit kurländi- 
schem Radschloss. Die Waffen zumeist aus dem 

17. Jahrh. 

4. Kunstvolle Gewehre mit Elfenbeinschnitzereien und 
Perlmutterverzierung etc., darunter vor allem Nr. 1 
Radschlossbüchse des Kurfürsten Maximilian I. (1623 
— 1651), mit prachtvoller Eisenschnittarbeit. Fer- 
ner schöne Büchsen mit gezogenen Läufen mit 
Gravierungen von Joh. Jakob und Markus Zilli in 
Memmingen, von Michael Lern in Artzberg aus 
der zweiten Hälfte, bzw. Ende des 17. Jahrh., mitunter 
mit erhabenen Elfenbeinschnitzereien und Einlagen, 
so von dem berühmten Elfenbeinschnitzer Johann 
Michael Maucher aus Schwäbisch Gmünd. Pulver- 
flaschen und Zündkrautfläschchen aus Holz mit 
Einlegearbeit, aus Metall und Elfenbein. 

5. Sammlung von Hirschfängern, zum Teil mit Jagd- 
bestecken; Jagdmesser etc. mit kunstvollen Griffen 
in Bein, Perlmutter, Metall, Elfenbein; ein Hirsch- 
fänger mit Griff aus Porzellan, zweite Hälfte des 

18. Jahrh.; ein weiterer Hirschfänger mit Jagd- 
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besteck, den laut Originalnotiz von König Ludwig I. 
Pfalzgraf Friedrich, der Grossvater des Königs, 
trug. 

6. Ausrüstung zur Falkenjagd: Prachtvolle, gold- 

gestickte Falkenjagdtasche (Doppeltasche) des Kur- 
fürsten Max I. aus grünem Samt mit Eisenschnitt- 
arbeit am Bügel; Falkenhandschuhe; Falkenhauben; 
Hundspeitsche mit verziertem Beinstiel; Hirsch-, 
Hunde- und Dressurhalsbänder. 

An der Ostwand gegenüber den Fenstern: 

7. Sammlung von geschnitzten und mit eingraviertem 
Bildwerk verzierten Pulverflaschen, verschiedene 
mit Pulvermassvorrichtung, einige aus Geweih- 
stücken hergestellt. Zumeist 16. Jahrh. Dann ein 
Zündkrautfläschchen mit dem Radschlossspanner 
versehen. 

8. An dem Gewehrständer: Jagdflinte von 1582 mit 
Elfenbeineinlagen, worauf in kunstvoller Ausführung 
religiöse und mythologische Darstellungen, sowie 
Jagdszenen nach Aldegrever usw. ; dann folgen einige 
Luntengewehre, darunter ein Luntengewehr (Hinter- 
lader) von 1553 mit dem Wappen des Hauses 
Österreich, und Radschlossbüchsen mit gezogenen 
Läufen; Flinten mit glatten Läufen. 

9. (Fortsetzung) Pirschrohre, Radschlossbüchsen und 
Steinschlossbüchsen in künstlerischer Ausstattung; 
hervorragend eine von Napoleon I. stammende Flinte 
mit mythologischen Szenen etc. in Stahlschnitt von 
Rault in Versailles; Revolverbüchse mit sechs- 
schüssiger /Trommel und Steinschloss mit selbst- 
tätiger Aufschüttvorrichtung für die Pfanne, zweite 
Hälfte des 18. Jahrh. 
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10. Grosse Jagdbestecke, bestehend aus Weidblatt, zwei 
Messern, Pfriemen mit Ösen zum Durchstechen 
der Sehnen von Jagdtieren usw. Behälter für die Jagd- 
bestecke; Pulverhörner, Zündkrautfläschchen in der 
verschiedensten Form und Ausführung. 17. und 
18. Jahrh. 

11. Sammlung von Sauspiessen (auch Saufedern oder 
Fangeisen genannt), Bärenspiessen mit Knebeln 
(Parierstangen) und teils gepickten, teils mit Leder- 
streifen umwundenen Schäften. Zumeist 16. und 
17. Jahrh. 

12. Jagdgewehre mit zumeist französischen Kolben, 
teils Schnapphahn-, teils Steinschlössern aus dem 
17. und 18. Jahrh., darunter ein Jagdgewehr 
mit schönen in Stahl geschnittenen Ornamenten 
von Gabriel Algora, 1736, wie auch ein Steinschloss- 
gewehr von Starbus in Stockholm. 

13. Luntengewehr, einige Steinschlossgewehre, zumeist 
aber Radschlossbüchsen mit deutschen Kolben, sowie 
Weidblätter, Jagdbestecke, Saufedern, Schweins- 
schwert, Schnäpper, sämtliche Stücke aus dem 
gräflich Törringschen Fideikommiss Seefeld. 

An der Fensterwand: 

14. Reichverzierte Armbrust mit Zugehör, Geschenk der 
Stahlschützengesellschaft Augsburg an König Max]I., 
1824. 

15. Jagdgewehre und Pirschrohre (mit Radschloss, 
Feuerstein und Perkussion) und eine Windbüchse 
mit kupferner Luftpumpe. Zwei Scheibengewehre, 
vom Radschloss auf Perkussion abgeändert. 

16. Grosse Truhe von 1599 mit darauf gemalten Jagd- 
szenen. 

17 
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Saal 76. 

Weihnachtskrippen. 

(Hiezu der kleinere Plan des Obergeschosses.) 

Zur Geschichte und zum Verständnis der Krippe.*) 

Im Jahre 1223 veranstaltete Franziskus von Assisi am 
heiligen Abend eine Krippenfeier, die berühmt geworden ist. 
In Gottes freier Natur, im Dunkel der Nacht und in der Ein- 
samkeit des Waldes führte Franziskus dem Volke eine wirkliche 
Krippe mit lebenden Tieren vor, bei welcher die Geburt des 
Herrn mit Amt und Predigt gefeiert wurde. Die liturgische 
Feier und die Predigt vor einem wirklichen Stalle in der freien 
Landschaft und in der stillen Nacht sollte die örtlichen und 
zeitlichen Umstände bei der Menschwerdung Christi recht lebhaft 
vor Augen stellen, damit die fromme Betrachtung um so tiefer 
das grosse Geheimnis der Barmherzigkeit und der Liebe Gottes 
erfasse. Die heiligen Personen selbst, Maria, Joseph und das 
Jesukindlein, fehlten bei dieser Krippenfeier. Dadurch unter- 
schied sie sich von den Weihnachtsspielen in den Kirchen, die 
gewiss auch in Italien schon vor Franziskus bekannt waren. 
Franziskus hat lediglich die Szenerie solcher Spiele heraus- 
gegriffen und in völlig realistischer Weise in der Natur selbst 
aufgesucht. Das war eine Neuerung so recht aus dem Geiste 
jenes Mannes heraus, der vor allem darnach strebte, das Leben 
und Leiden Jesu dem menschlichen Empfinden und dem mensch- 
lichen Gemüte näher zu bringen. 

Die kirchlichen Weihnachtsspiele, die Krippenfeier des 
hl. Franziskus und die zahllosen Krippendarstellungen in Kirche 
und Haus, die seit Jahrhunderten einen Bestandteil des Weih- 
nachtsfestes bilden, — sie stehen sämtlich in einem inneren 
Zusammenhang, sie gründen in der Erfahrung, dass das Bild 
viel nachhaltiger und unmittelbarer auf die Seele wirkt als das 
gesprochene oder gelesene Wort. Dieser Erfahrungssatz aber 
führt uns an den Ausgangspunkt der christlichen Kunst zurück. 


•) Wörtlich entnommen (mit Kürzungen und Weglassen der Quellen- 
belege) einem Artikel „Die Weihnachtskrippe“ von Qg. Hager, in der Zeit- 
schrift „Volkskunst und Volkskunde“, Monatsschrift des Bayerischen Vereins 
für Volkskunst und Volkskunde In München, 1904 und 1905. 
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In der Zeit der Kirchenväter und das ganze Mittelalter hindurch 
war es Grundsatz der Kirche, dass die Kunst nur den Zweck 
habe, die Gläubigen zu belehren und zu erbauen. So predigt 
Hieronymus und Gregor der Grosse, so auch Durandus, der im 
13. Jahrhundert in seinem Rationale divinorum offlciorum alles 
das, was das Mittelalter über die Liturgie wusste und empfand, 
am vollendetsten zusammengefasst hat. Und so äussert sich 
noch im 15. Jahrhundert Abt Angelus Rumpler von Formbach. 
Immer wieder wird betont: Was für den Gebildeten die Schrift, 
das ist für den, der nicht zu lesen versteht, die bildliche Dar- 
stellung. Und stets weist man darauf hin, dass das sinnfällige 
Bild sich viel mehr einpräge als das Wort. Die Literatur der alt- 
christlichen Zeit und des Mittelalters erkennt der Kunst bloss 
eine ethische Zweckbestimmung zu; sie sieht in der Kunst 
nur ein Hilfsmittel einerseits für die Erziehung und Belehrung 
im christlichen Glauben, anderseits für die Erbauung und Be- 
trachtung. 

Auf dem Boden solcher Anschauung wurzeln auch andere 
Zeremonien der katholischen Liturgie. So die Mitführung eines 
geschnitzten Palmesels bei der Prozession am Palmsonntag, die 
schon in der Zeit des hl. Ulrich von Augsburg (f 973) üblich 
war, die Grablegung und die Auferstehung, die ebenfalls schon 
im zehnten Jahrhundert beglaubigt sind, die Himmelfahrt Christi 
durch Emporziehen einer Figur in der Kirche, eine Darstellung, 
die von Johannes Boemus und von Sebastian Franck in der 
Frühzeit des 16. Jahrhunderts als allgemeiner Brauch geschildert 
wird, die Herabkunft der Taube des heiligen Geistes vom 
Kirchengewölbe am Pfingstfest. 

Die Idee, die rührende Erzählung des Evangeliums von 
der Menschwerdung Christi in sinnfälligen Figuren darzustellen 
und so dem menschlichen Herzen näher zu bringen, entspricht 
somit den ältesten kirchlichen Kunstanschauungen. Die christ- 
liche Kunst des Abendlandes strebte im Laufe ihrer Entwicklung 
über diese Anschauungen hinaus, sie strebte eigenen Gesetzen 
des künstlerischen Schaffens zu. In der Krippe aber und in 
anderen ähnlichen Darstellungen, die aufs engste mit der Liturgie 
Zusammenhängen, ist die alte kirchliche Kunstlehre bis in die 
Gegenwart lebendig geblieben. 

Anschauungsunterricht und Hilfsmittel für die Betrachtung 
— das sind die Beweggründe, welche in uralten Zeiten zum 
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Aufkommen der Krippe führten und ihr trotz der Geschmacks- 
wandlungen stellenweise bis in die Gegenwart herein liebevolle 
Pflege sicherten. Wir stellen so gerne gerade die Geburt und 
[früheste Kindheit Jesu sinnlich greifbar dar, weil das Evan- 
gelium der Menschwerdung Christi den einfachen Menschen am 
[Tiefsten rührt: Geburt und Kindheit Jesu sind die lieblichsten 
und anmutigsten Szenen aus der Geschichte des Heilandes, 
'denen jedes frohe Gemüt ein offenes Herz entgegenbringt. An 
Weihnachten, dem schönsten Feste des Kirchenjahres, wird auch 
bei den Erwachsenen die Erinnerung an die selige Kinderzeit 
wieder lebendig. 

Dichtung und bildende Kunst haben miteinander gewett- 
eifert, die heilige Nacht mit ihren Schöpfungen zu verklären. 
Das Volk hat mit seinem ganzen Denken und Fühlen die Ge- 
burt des Heilandes umfasst, es hat sich mit eigener Anschauung 
in den geheimnisvollen Vorgang hineingelebt. Zahllos sind die 
Volkslieder und die volkstümlichen Spiele, die in sinnreicher 
und ergreifender Weise mit der heiligen Nacht sich beschäftigen. 

In mannigfaltigen Bräuchen wird das frohe Fest in den 
einzelnen Ländern gefeiert. Am gemütvollsten aber wohl in 
jenen Gegenden Deutschlands, wo Christbaum und Krippe ver- 
eint am heiligen Abend das Zimmer schmücken. 

Ein Leser, der den Brauch der Hauskrippe nicht kennt, 
mag mich hier vielleicht mit der Frage unterbrechen : „Aber 

wie kann ich im Zimmer eine Krippe machen? Wie gross, aus 
welchem Material soll sie sein? Wer gibt mir die Anleitung 
dazu?“ Darauf entgegne ich: „Hab nur keine Sorgen! Bist 
du an Raum beschränkt, so genügt auch ein kleines Plätzchen. 
Denn das gehört eben mit zum Reizvollen der Krippe, dass sie 
sich ganz und gar den Verhältnissen des einzelnen anpassen 
lässt. Und was die Anleitung betrifft, so kann diese in ein 
paar Worien gegeben werden. Folge deiner eigenen Phantasie 
und deinem eigenen Gestaltungsdrang, versuche selbst „ein 
Künstler zu sein! Die Hauptsache sind stets die Figuren“. 

Die Art, wie die Figuren gemacht sind, kann ganz verschieden 
sein. Die Figuren werden aus Papier geschnitten, von Holz geschnitzt 
oder aus einer Masse (Gips, Ton, Wachs) geformt, sie werden auch 
nach Puppenart gemacht, mit beweglichen Körperteilen, mit 
Köpfen von Holz, Wachs oder Ton, mit Kleidern aus wirk- 
lichem Stoff angetan. Stellt man an die Figuren* künstlerische 
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Anforderungen, so kommt bei geringer Grösse, also bei einer 
Figurenhöhe bis etwa zu 15 cm Höhe, wohl nur die Herstellung 
in Schnitzerei oder Masse in Frage. Gekleidete Krippenflguren 
können erst von einer gewissen Höhe an gut geraten. 

Zum wenigsten sind es drei Figuren, die man zur Krippe 
braucht: Maria, Joseph und das Jesukind. Haben wir nur diese 
drei zur Verfügung, so stellen wir die Krippe am besten un- 
mittelbar unter den Christbaum, etwa auf das Moos, welches 
das Fussbrett des Baumes verhüllt. Einige Schäfchen werden 
dazu dienen, an die ländliche Idylle der heiligen Familie am 
heiligen Abend zu erinnern. Erlauben es die Mittel, so kommt 
noch ein Stall mit Ochs und Esel dazu; dann die Hirten, die 
nach dem Vorbild der hl. drei Könige vielfach auf die Dreizahl 
beschränkt werden. Engelchen, die oben am Stalle schweben, 
runden das Bild ab. Je nachdem der Raum es gestattet, wird 
die landschaftliche Umgebung zugefügt. Soll die Sache recht 
einfach und rasch gemacht werden, so genügt schon ein Wiesen- 
grund, der aus gepresstem Moos hergestellt wird, rückwärts und 
seitlich von natürlichen Sträuchern eingefasst. Am besten 
eignen sich Wacholdersträucher. Will man mehr tun, so 
baut man im Hintergründe oder seitlich einen Hügel oder Berg 
auf, aus Holzknörzen, Wurzelholz, Baumrinde, deckt die hellen 
Holzteile mit Moos zu und verteilt einige schöne Steine zur 
Andeutung von Felsen. Gerade die Verwendung von wirklichem 
Moos und wirklichen Sträuchern gibt der Krippe einen hohen 
Reiz, sie zaubert uns wie der Christbaum mitten im Winter 
ein Stück Waldnatur in das Zimmer, sie regt die Einbildungs- 
kraft weit nachhaltiger an, als wenn wir den Krippenberg etwa 
von leimgetränkter und grün bemalter Leinwand formen und 
künstlich gemachte Sträucher oder Bäume dazu stellen. Der 
Duft der frischen Sträucher erinnert zugleich daran, dass nach 
dem Volksglauben die Natur in der heiligen Nacht zu grünen 
und zu blühen begann. 

Kann sich die Krippe weiter ausdehnen, so treten Szenen 
aus dem Volksleben hinzu, in erster Linie ländliche Szenen aus 
dem Kreise der Hirten und Bauern, dann aber auch Szenen 
aus dem Treiben der Bürger. Das Christkind ist ja inmitten 
der Menschen auf die Welt gekommen, mit seiner Geburt ist 
Heil und Freude widerfahren allen, die eines guten Willens 
sind. Einen gewissen Vorzug geniessen an der Krippe diej 
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Armen und Dürftigen ; denn die armen Hirten waren es, denen 
zuerst die frohe Botschaft geworden, schlichte, einfache Bauern 
waren es, die zuerst zu dem neugeborenen Heiland eilten. Den 
Hirten folgten die heiligen drei Könige. Zur Krippe strömt 
überhaupt die ganze Welt; das Christkind hat mit seiner Liebe 
die ganze Menschheit erleuchtet und erwärmt. Der Gedanke, 
dass an jedem Weihnachtsfeste das Christkind von neuem zum 
Volke kommt und das Volk wiederum zum Christkind, hat in 
den geistlichen Schauspielen, im kirchlichen Weihnachtsspiel, 
seine Ausgestaltung erfahren, er hat in der Kunst der Plastik 
und Malerei seine Spuren eingezeichnet, und er hat vor allem 
in der Krippe zu ausgedehnten Darstellungen aus dem Volks- 
leben, zu reichen Sittenbildern geführt. 

Das Sittenbild in der Krippe! Wenn wir die Nachrichten 
überblicken, die wir über die Krippendarstellungen seit dem 
Mittelalter finden, und wenn wir die Krippen mustern, die aus 
alter Zeit auf uns gekommen sind, so werden wir gerade in 
der innigen Verbindung der Krippe mit dem Volksleben, mit 
dem Sittenbild, das gemütvolle Moment erblicken, das diesem 
Kunstzweige einen so eigenartigen Reiz verleiht. Was ist das 
aber anderes als die Art, in der die alte niederländische und 
die altdeutsche Kunst, ja auch die alten italienischen Meister die 
Geschichte der Geburt Christi dargestellt haben? Obersetzung 
der heiligen Vorgänge in die eigene Zeit und in das eig ene Volk 
— r ~<Jas Ist das Geheimnis, auf dem der volkstümliche Charakter 
der alten Kunst beruht. In den späteren Jahrhunderten wich 
die Kunst von diesem Brauche vielfach ab. Ja man fand ihn 
sogar anstössig. Als am Ausgange des 18. Jahrhunderts der 
Sinn für die alte deutsche Kunst wieder erwachte, da mussten 
die Vorkämpfer der Romantiker den Brauch der alten Meister 
in Schutz nehmen. So schreibt Wackenroder, der in seinen 
„Herzensergiessungen eines kunstliebenden Klosterbruders“ in 
so warmer Weise für Nürnberg und seine alten Meister eintritt, 
dass die Modernen Albrecht Dürer, „so wie manchen andern 
guten Mahler seines Jahrhunderts nicht schön und edel nennen, 
weil sie die Geschichte aller Völker und wohl selbst die geist- 
lichen Historien unserer Religion in die Tracht ihrer Zeiten 
kleiden“. Mit trefflichen Worten verteidigt Wackenroder seine gu- 
ten alten Meister. „Allein ich denke dabey“, sagte er, „wie doch 
ein jeder, der die Wesen vergangener Jahrhunderte durch seine 


Digitized by Google 



Saal 76 


263 


Brust gehen lässt, sie mit dem Geist und Athem seines Alters 
beleben muss; und wie es doch billig und natürlich ist, dass 
die Schöpfungskraft des Menschen alles Fremde und Entfernte, 
und also auch selbst die himmlischen Wesen sich liebend nahe 
bringt, und in die wohlbekannten und geliebten Formen seiner 
Welt und seines Gesichtskreises hüllt.“ 

Was Wackenroder vor mehr als hundert Jahren zur Ver- 
teidigung unseres Dürer schrieb, das kann zugleich dazu dienen, 
das Verständnis für die Krippe zu erschliessen — ein schönes 
Zeugnis, wie die Krippe und die alte, durchaus aus dem Volke 
geschöpfte Kunst in ihren Wurzeln sich berühren. In der 
Krippe wird, wie in den alten volkstümlichen Weihnachts- 
spielen „die heilige Vergangenheit zur unmittelbarsten Gegen- 
wart“. „Das Volk sieht sich selbst in den Hirten der hei- 
ligen Nacht“, es überträgt gleich dem wahren Künstler die 
heiligen Vorgänge in seine eigene Anschauungsweise. Die 
genr eartige oder sit tenhildliche Auffassu ng in der Kr ipp e er- 
greift uns in der Tiefe der Seele. Ähnlich ist es mit den volks- 
tümlichen Weihnachtsliedern. Wessen Herz würde nicht ge- 
rührt beim Lesen oder Hören der dem Vorstellungskreise des 
Hirtenvolkes angepassten alten Lieder, wie sie jetzt seit einem 
halben Jahrhundert in vielen Publikationen der Vergessenheit 
und dem Verschollensein entrissen sind? So konnte nur 
dichten und singen, wer die frohe Botschaft der Geburt des 
Heilandes ganz sich zu eigen gemacht hatte. 

Welch hohen Reiz die volkstümliche Auffassung der bib- 
lischen Erzählung hat, das haben viele von uns vor den Krippen, 
die sie da und dort in Kirche und Haus geschaut oder wohl 
gar selbst aufgestellt haben, oftmals empfunden. Dass aber 
mit der volkstümlichen Auffassung auch die Vollendung in 
der Kunst vereinbar ist, das haben wir erst durch die glänzende 
Krippensammlung des Bayerischen Nationalmuseums erfahren. 
Ein Münchener Bürger, Max Schmederer, hat in jahrelangen 
Bemühungen das Beste, was sich von alten Krippen aus Bayern, 
Tirol und Italien erhalten hat, möglichst vollständig gesammelt. 
Er hat diese reiche Sammlung dem Bayerischen Nationalmuseum 
zum Geschenke gemacht, und er hat sie zugleich in ausgedehnten 
Räumen selbst aufgestellt, aufgestellt in so vollendeter Weise, 
dass die Schmederersche Krippensammlung wie die Offenbarung 
einer neuen Welt im Reiche der christlichen Kunst wirkt. Die 
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vielen Hund erte alter Krippenfiguren, die wir da in verschiedenster 
Technik find en, zeigen, welchen Wert man früher auf die künst- 
lerische Qualität der Krippe legte, sie lassen erkennen, dass 
man diesen Werken der Kleinplastik dieselbe Sorgfalt widmete 
wie den Wer ken der Grossplastik. Zahllose Schnitzer arbeiteten 
für die Krippe. Hervorragende Bildhauer hielten es nicht unter 
ihrer Würde, für die kleine Welt der Krippen tätig zu sein. 
Architekten und Maler beschäftigten sich mit dem Entwürfe des 
szenischen Apparates und mit dem Aufstellen der Krippen. 

Waren in Deutschland die grossen Krippen vorzugsweise 
auf die Kirchen und Klöster beschränkt, so hielten sie in Italien» 
vor allem in Neapel, mehr als anderwärts im 17. u. 18. Jahr- 
hundert ihren Einzug auch in die Paläste und Häuser. In 
Neapel gab es Paläste, wo in einer Flucht von Zimmern Szenen 
an Szenen gereiht waren. Der königliche Hof und der Adel 
fuhren zur Besichtigung der Krippen oder, wie der Italiener sagt, 
Präsepien, wie zu einem Schauspiel. Das Volk drängte sich 
durch die Krippen der Paläste, ähnlich wie es beim Besuch 
der heiligen Gräber in der Karwoche die Kirchen durchflutet. 
Die Ordnung wurde durch Militär aufrecht erhalten. Es gab 
im 18. Jahrhundert in Neapel in Privatbesitz Präsepien, deren 
Wert auf 60000 bis 80000 Franken geschätzt wurde. Ganz 
Neapel feierte in den Präsepien seine Wiedergeburt, es beschaute 
und bewunderte sich in der kleinen Welt der Krippen wie in 
einem Spiegel. Das lebhafte Strassenleben mit all seinen Details, 
das Treiben der Handwerker, das Feilschen und Kaufen auf 
dem Markte, das fröhliche Leben in und vor der Osteria, der 
Zug der Landleute auf den Strassen der Campagna, das Dolce 
far niente der Lazzaroni, das ganze menschliche Leben von der 
Wiege bis zum Grabe — mit einem Worte, alles, was da lebte 
in der schönen Gegend von Napoli, war in der Krippe zu 
schauen, vereint zu Ehren des neugeborenen Heilandes. Und 
dabei waren diese Figuren von einer täuschenden Wahrheit der 
Erscheinung und einer künstlerischen Auffassung, die ihres- 
gleichen suchte. 

Auch in den Krippen anderer Länder wurde das Sittenbild 
eifrig [gepflegt. Aber wohl nirgends ist in solchem Umfange 
und in solchem Masse künstlerisch Vollendetes geschaffen worden 
wie in Neapel. Selbst Sizilien mit seinen geschnitzten und 
kaschierten vorzüglichen Krippenfiguren kann sich in dieser 
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Beziehung nicht mit Neapel messen. Gewiss, der heilige Vorgang 
tritt in der Oberwucherung des Volkslebens verhältnismässig 
zurück, ja nahezu in den Hintergrund; er gibt eigentlich nur 
den Vorwand ab, der Erzählungs- und Schilderungslust freien 
Lauf zu lassen. Aber finden wir nicht Ähnliches schon bei den 
niederländischen Malern des 15. Jahrhunderts, die sich nicht 
genug tun konnten, in sorgfältig treuer Wiedergabe der Archi- 
tektur, |der Landschaft und des Strassenlebens zu zeigen, wie 
schön und lustsam die weite Welt ist? Vollendete künstlerische 
Darstellung hebt die Volksszenen der Krippen hinauf in das 
Gebiet des Idealen. Nur unkünstlerische Darstellung ist dem 
Gebildeten anstössig. Freuen wir uns der treuherzigen Art, 
wie die Krippe das gesamte Volksleben in ihren Dienst stellt! 
Vergnügen wir uns an der naiven Auffassung, die Heiliges und 
Unheiliges nebeneinander stellt, die auch vor dem Komischen 
und Humoristischen nicht zurückschreckt! 

Wie |in Neapel, so war auch in Rom die Sitte, Krippen 
aufzurichten, im 17. und 18. Jahrhundert ausserordenlich beliebt. 
In beiden Städten herrschte vielfach der Brauch, die Krippen- 
figuren auf den flachen Dächern der Häuser aufzustellen und 
dabei die nächste Umgebung als architektonische Staffage und 
den Blick in die Landschaft als stimmungsvollen Hintergrund 
zu benützen. Goethe berichtet uns von dieser Sitte in Neapel 
in seiner italienischen Reise unterm 27. Mai 1787. Anschaulicher 
und eingehender ist die Schilderung, die Joseph Führich in 
einem Briefe an seine Eltern vom 16. März 1828 von solchen 
Krippen in Rom entworfen hat. Er legte dem Briefe die Skizze 
einer derartigen Krippe bei und schrieb dazu: „Dieses (d. i. die 
Zeichnung) ist nämlich der obere Teil eines Hauses, einesteils 
flach und ohne Bedeckung, auf der einen Seite ein flaches Dach, 
auf vier Säulen ruhend, im Sommer vor der Sonne, im Winter 
vor Regen zu schützen, aber auf allen Seiten offen. Bei vielen 
Häusern besteht dies auch bloss aus einer Weinlaube. Unter 
ihr ist die Krippe gebaut, nämlich bloss die Figuren. Den 
Hintergrund dazu {ibt die Aussicht ins Freie. So bilden ge- 
wöhnlich auf der einen Seite 'die nächsten Häuser und Türen 
die Stadt Bethlehem und auf der andern die Aussicht nach den 
Gebirgen die Landschaft. Diese Krippen machen einen sehr 
hübschen Eindruck.“ Wer erinnert sich da nicht an die schlichte, 
auf vier Pfählen ruhende Hütte, unter welcher auf italienischen 
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Bildern des 14. und 15., ja sogar noch des 16. Jahrhunderts die 
Geburt Christi dargestellt wird? Wahrscheinlich ist diese Hütte 
von den Weihnachtspielen entlehnt. Und die Sitte, die Laube 
auf dem Dache als Weihnachtshütte zu verwenden, mag in Rom 
und Neapel auf alte Anregung solcher Spiele und Bilder zu- 
rückgehen. 

Es ist interessant, die Entwicklung der Krippe durch die 
Jahrhunderte zu verfolgen. Wir finden da die engsten Bezie- 
hungen zur Entwicklung der christlichen Kunst; wir beobachten 
aber auch, wie die Krippe vielfach ältere Züge festhält, die in 
der Malerei und Plastik längst aufgegeben sind. Gerade in dem 
Festhalten älterer künstlerischer Eigenarten verrät sich der echt 
volkstümliche Charakter der Weihnachtskrippe. Ich nenne 
z. B. die uns heute komisch berührende Sitte, eine Reihe von 
Episoden in der Krippe zugleich darzustellen, ein Brauch, der 
von den Malern und Bildschnitzern im 15. Jahrhundert vielfach 
geübt wurde. Gehört doch eines der schönsten mittelalterlichen 
Gemälde, die sieben Freuden der hl. Maria von Memling in 
der alten Pinakothek in München, zu diesen Episodenbildern. 

Die frühesten Hinweise auf Krippen sind mitden kirchlichen 
Weihnachtsspielen verknüpft, die in erhaltenen Beispielen zwar 
nur bis ins 11. Jahrhundert zurückverfolgt werden können, in 
Wirklichkeit aber jedenfalls in das erste Jahrtausend zurück- 
gehen. Eine Nachricht, welche unabhängig von einem Weih- 
nachtsspiel über eine Krippe Kunde gibt, weiss ich erst aus dem 
15. Jahrhundert zu nennen. Aus dem Jahre 1478 besitzen wir 
einen Vertrag, der mit den Meistern Pietro und Giovanni Ala- 
manno über Herstellung einer Krippe in einer Kapelle der 
Augustinereremitenkirche San Giovanni a Carbonara in Neapel 
abgeschlossen wurde. In dem Vertrage werden genau die 
Figuren aufgezählt, die geliefert werden sollen, so ausser 
den drei heiligen Personen drei Hirten, zwölf Schafe, zwei 
Hunde etc. Ein Teil dieser Figuren ist sogar noch vorhanden. 
Zweifellos sind solche Krippen ohne Zusammenhang mit den 
Weihnachtsspielen schon lange vor dem 15. Jahrhundert in den 
Kirchen und Klöstern aufgestellt worden. Für Beibringung be- 
stimmter Nachrichten aus dieser älteren Zeit (ausserhalb der 
kirchlichen Schauspiele) wäre die Krippenforschung dankbar 
Vielleicht darf man Nachrichten in erster Linie aus dem Fran- 
ziskanerorden und aus dem Kreise der Mystiker erhoffen. Die 
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deutschen Mystiker, die im 14. Jahrhundert einen grossen Ein- 
fluss auf die Gemüter übten, gingen vorzüglich aus dem 
Dominikanerorden hervor, dessen Hauptaufgabe das beschauliche 
Leben ist. Die Mystiker suchen die Vereinigung mit Gott nicht 
mehr bloss mit dem Glauben zu erfassen, sondern durch innere 
Erfahrung zu empfinden. Sie wollen die Heilsgeschichte inner- 
lich miterleben. Die Bibliothek des Bayerischen Nationalmuseums 
verwahrt ein geschriebenes Gebetbüchlein aus dem Domini- 
kanerinnenkloster zum hl. Grab in Bamberg vom Jahre 1643, worin 
eine Klosterfrau, Maria Anna Junius, zum Zwecke der Betrach- 
tung vor dem im Kloster bis Mariä Lichtmess aufgestellten 
Kripplein die Kindheit Jesu mit allen ihren Reizen, aber auch 
mit all ihrer Not und Armut zu begreifen sucht. Sicher folgt 
das Gebetbüchlein einem schon Jahrhunderte im Dominikaner- 
orden eingebürgerten Brauche. Das kann man z. B. daraus 
schliessen, dass die Schwestern des Dominikanerinnenklosters 
Töss bei Winterthur im 14. Jahrhundert gewohnt waren, „zur 
Adventzeit dem kommenden Christkinde das Bädlein herzurichten, 
das Bettlein zu erstellen und alles zuzubereiten, dessen es auf 
dieser Welt entbehren musste“. Wenn die Schwestern in Töss 
Bett und Badewanne herrichteten, so stellten sie gewiss auch 
eine Krippe mit Figuren auf. 

Manche Gemälde des 14. Jahrhunderts (z. B. von Giotto, 
Ambrogio Lorenzetti) muten uns in Landschaft und Architektur 
an, als ob sie in Erinnerung oder gar nach dem Vorbilde von 
Krippendekorationen gemalt wären. Andere haben zur Erklärung 
die Bühnendekoration der geistlichen Schauspiele beigezogen. 
Ist meine Empfindung richtig, so würde die Krippe in der Bei- 
gabe der landschaftlichen und architektonischen Umgebung der 
Entwicklung der Malerei vorauseilen. Die Sache verdient wohl 
weitere Untersuchung. 

Die Wechselbeziehung zwischen Krippe und Malerei tritt 
uns auch in dem sog. Krippenberg entgegen. Im 15. u. 16. Jahr- 
hundert bringen die Maler im Hintergrund der Landschaft mit 
Vorliebe Berge an. Der Gebirgshintergrund ist für die Malerei 
dieser Periode typisch. Als man die Landschaft in den Kreis 
der malerischen Darstellung hereinzuziehen begann, da griff 
man naturgemäss vor allem das Auffallende an derselben heraus, 
und das sind die Erhöhungen und Berge. Die Verfolgung dieser 
Idee führte fast zu einer Übertreibung des plastischen Momentes 
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der Landschaft. Der Sinn für die Schönheit der ebenen Land- 
schaft wuchs erst, als die Beleuchtung und Färbung, die 
Stimmung als die eigentliche Seele der Natur mehr und mehr 
empfunden wurde. Die primitive Vorstellung der Landschaft 
hat sich bis heute in der Krippe erhalten: wer eine Krippe 
baut, wird den Berg nicht vergessen. Dass in dem Krippen- 
berg wirklich ein altes Motiv fortlebt, ersehen wir aus der Be- 
schreibung, welche sich von der Krippe des Klosters Frauen- 
chiemsee aus dem Jahre 1627 erhalten hat. In Tirol ist der 
Begriff „Krippenberg“ so verbreitet, dass die Bauern niedliche 
und schön bewachsene Hügel und Berge ihres Landes mit 
Krippenbergen vergleichen. 

Im 16. Jahrhundert steigert sich die Vorliebe für die Krippe. 
Es war die Zeit, da das Wirklichkeitsbedürfnis der Renaissance 
alles durchdrang, da die Puppen- und Dockenhäuser, die Stadt- 
modelle beliebt wurden, die Zeit, da in der Malerei das Sitten- 
bild selbständig zur Geltung kam. Die Weihnachtsspiele, die 
im Volkston gedichtet waren, nahmen wesentlich zu. 

Sehen wir von den Klöstern ab und von der Verbindung 
mit dem geistlichen Schauspiel, so scheint in Altbayern die 
Sitte, in den Pfarrkirchen Krippen mit grösserem szenischen 
Apparat aufzurichten, im 16. Jahrhundert und zwar gegen Ende 
desselben aufgetreten zu sein. Der Brauch, die Geburt des 
Herrn in einigen Figuren darzustellen, hat wohl auch hier 
schon früher bestanden. Die älteste Nachricht über eine solche 
Krippe ist mir bis jetzt aus Neuötting vom Jahre 1603 bekannt 
geworden. Dass die Sitte in Altbayem aber bedeutend älter 
ist, kann daraus geschlossen werden, dass schon in der Familie 
des bayerischen Herzogs Albrecht V. (1550— 1579) die Haus- 
krippe üblich ist. 

Im 17. Jahrhundert fliessen die Nachrichten über Krippen 
ausserordentlich reichlich. Mit Auszügen aus Kirchenrech- 
nungen und anderen Archivalien könnte man ein ganzes Buch 
füllen. 

Im 18. Jahrhundert, im Zeitalter des Rokoko, war die Krippe 
am weitesten verbreitet. Da trat ein Rückschlag ein. Das Ge- 
setz der Reaktion, das wir immer wieder im Laufe der geschicht- 
lichen Entwicklung beobachten, machte sich geltend. Man spot- 
tete nicht nur über das Komische und Burleske, sondern über- 
haupt über die volkstümliche Auffassung in der Krippe. 
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Mancherlei Missbräuche, die sich in die Krippen ein- 
geschlichen hatten , die veränderten Anschauungen der Auf- 
klärungsperiode, die den Äusserungen des Humors in der Kunst 
verständnislos gegenüberstanden, die Angst, es möchten Ge- 
bräuche und Zeremonien, welche der Würde der Religion und 
dem Geiste ihrer erhabenen Wahrheiten nicht entsprechen, die 
Kirche entehren, führen schliesslich dazu, dass die weltliche, 
zum Teil auch die geistliche Obrigkeit gegen die Krippen in 
den Kirchen Bayerns einschritt. 1803 und 1804 wurde die 
Aufstellung von Krippen in den Kirchen Bayerns verboten. 
Im Laufe des 19. Jahrhunderts machten sich aber wieder mil- 
dere Anschauungen geltend. Seit langem schon werden die 
Krippen wieder in den Kirchen aufgestellt. Und jetzt schät- 
zen wir gerade das, was ehemals solchen Anstoss erregte, 
neben der künstlerischen Ausführung an den alten Krippen 
ganz besonders: wir erfreuen uns an der Übersetzung der 
heiligen Geschichte in die Zeit und in das Land des Krippen- 
künstlers. Wir wissen jetzt, dass die Krippe uns nicht nur 
von der Volksseele, von tiefer gemütvoller Auffassung erzählt, 
sondern dass sie in der Wiedergabe der alten Volkstrachten, 
Bauernhäuser etc. auch vieles im Bilde festhält, was im Strome 
der alles nivellierenden Neuzeit versunken ist oder versinken 
wird. Die Krippe ist gleich interessant für die Kunstgeschichte 
wie für die Volkskunde. 

Die Würdigung der Krippe wäre unvollständig, wenn wir 
nicht auch an die Bräuche erinnerten, die sich da und dort an 
die Krippe knüpfen. Nach dem Vorbilde der Weihnachtsspiele 
und der kirchlichen Feier am Weihnachtsfeste ist oder war an 
vielen Orten Gesang und Musik an der Krippe üblich. In 
Rom und Neapel kommen die Hirten aus den Bergen herab und 
blasen und singen vor den Krippen. Ähnliches wird von Prag 
berichtet. Dort hatte sich noch in der Mitte des 19. Jahr- 
hunderts „namentlich in der Kajetankirche der Brauch erhal- 
ten, dass der Wächter in die Kirche kommt, um mit seinem 
Kuhhorn die zwölfte Stunde zu verkünden, und dass, sobald er 
ausgeblasen, die Hirten auf ihren Hörnern und langen Pfeifen 
aus Birkenrinde an der Krippe ein frommes Weihnachtslied zu 
Ehren der Geburt Christi anstimmen, welches nicht nur vom 
Dudelsack, sondern auch von allen möglichen Vogelstimmen, 
wie von der Nachtigall, dem Kuckuck, der Taube, Turteltaube 


Digitized by Google 



270 


Saal 76 


und Wachtel begleitet wird.“ Von Vogelstimmen, die der Freude 
der Natur über die Geburt des Heilands Ausdruck geben sollen, 
hören wir auch anderwärts. Die Orgeln waren mit eigenen 
Pfeifen hiefür versehen. 

ln den Familien singen die Kinder vor der beleuchteten 
Hauskrippe Weihnachtslieder. 

Vielfach wurden kleine Krippen durch die Dörfer und die 
Städte getragen, in Begleitung von Sängern, welche Weihnachts- 
lieder vortrugen. So z. B. in Altbayern, Niederösterreich, Tirol, 
aber auch in Hamburg, in Polen. Die Sänger erhielten eine Gabe. 

An den Kirchenkrippen opferte das Volk nicht nur Geld, 
sondern auch Naturalien. Man dachte dabei an die Geschenke 
der hl. drei Könige. Die geopferten Naturalien gehörten oft 
zum Einkommen des Mesners. In Städten kam es wohl vor, 
dass die Geschäftsleute für die Ausstattung der Krippe mit 
Naturalien sorgten; der Bäcker lieferte z. B. Brot beim Opfer 
der Hirten, der Konditor feines Backwerk, Kuchen und Torten 
bei der Hochzeit zu Kana. Auch diese Dinge wurden als Opfer 
betrachtet, die dem Mesner zufielen. So war es z. B. in 
Mindelheim. 

In Spanien legt man die Weihnachtsgeschenke in die Krippe, 
die dort bei keiner Familie fehlen soll. In Reichenberg in 
Böhmen z. B. wurden die Geschenke unter der Krippe versteckt. 

Ein schöner Brauch ist es, die Krippe mit Blumen und 
blühenden Zweigen zu schmücken — eine Erinnerung an den 
Volksglauben, dass in der heiligen Nacht auch die Natur die 
Geburt des Erlösers feierte. 

So hat die Weihnachtskrippe ihre eigene Geschichte. 
Heiliges und Unheiliges, Ernstes und Komisches, Künstlerisches 
und Unkünstlerisches zieht mit ihr an unserm Auge vorüber. 
Aus all den Ranken und Arabesken aber, mit denen die nie 
rastende Volksphantasie im Laufe der Jahrhunderte die Krippe 
umsponnen hat, leuchtet im Grunde immer wieder gleich einem 
nie verblassenden Stern die tiefe, gemütsvolle Erfassung der 
christlichen Heilsgeschichte. 

Die Separatabteilung der Weihnachtskrippen ist 
eine Schenkung des Herrn Kommerzienrates und 
Ehrenkonservators des Bayerischen Nationalmuseums 
Max Schmederer dahier, der diese kunstvolle, eigen- 
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artige Sammlung innerhalb der letzten Dezennien zu- 
sammenbrachte. Von ihm stammt auch Idee und Aus- 
führung des gesamten Arrangements, sowohl was die 
Bilder als auch die sonstige Aufstellung anbelangt.*) 
Der Besucher betritt rechts das 

Kabinett I. 

1. Links vom Eingang auf Papier gemalte Krippe, teil- 
weise von Martin Knoller (1725 — 1804). 

2. — 5. Der Inhalt dieser Schränke stammt aus einer 

Krippe des ehemaligen Ursulinerinnenklosters in 
Innsbruck. 

6. Bild der Anbetung der Hirten (Stall und Figuren 
aus der vorgenannten Krippe; die südtirolischen 
Bauernhäuser aus der ehemaligen Moserschen Krippe 
zu Bozen). Es folgt nun 

Kabinett II. 

Grosse Stadtarchitektur (Phantasiebild) in Abend- 
beleuchtung, aus der Moserschen Krippe in Bozen. Die 
jetzige Aufstellung ist als Stimmungsbild »Der hl. Abend“ 
gedacht. 

Zu Kabinett I gehören neben der Türe: 

7. Ganz in Holz geschnitzte Figürchen, ebendaher. 

8. Krippenfiguren aus Tölz. — Zwischen 6. und 7. Ein- 
gang zu 

Kabinett III. 

Dieses enthält Münchener Schnitzereien, und zwar 
zunächst rechts vom Eingang: 

*) Im Buchhandel ist in besonderer Beziehung auf die 
Krippensammlung des Bayer. Nationalmuseums das Werk er- 
schienen: »Die Weihnachtskrippe“ von Dr. Gg. Hager. (Mit 
Illustrationen.) Kommissionsverlag der Gesellschaft für christ- 
liche Kunst. München, Karlstrasse 6. 
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1., 2. und 3. Engelsfiguren, Glorien mit Gott 'Vater etc. 
Arbeiten aus dem Schluss des 18. und der ersten 
Hälfte des 19. Jahrh. 

4. Stallruine aus einer Münchener Krippe, ursprünglich 
im Besitze des Benefiziaten Spöckmayr in München. 

5. u. 6. Schrank mit Tierfiguren (Schafe) und 

7. Schrank mit drei Hirten von dem bedeutendsten 
Münchener Krippenschnitzer Ludwig (ca. 1800), eben- 
falls aus dem Besitze Spöckmayrs; Tiere (Kühe) 
von S. Habenschaden. 

Von hier aus rechts zu 

Kabinett IV. 

Bild mit der hl. Nacht. (Geburt Christi und Ver- 
kündigung der Botschaft an die Hirten auf dem Felde.) 
Münchener Arbeit. 

Kabinett V 

enthält wiederum ausschliesslich Schnitzereien von Mün- 
chener Meistern, wie Ludwig, Berger, Niklas, Reiner, 
Barsam, aus der Zeit von 1780 — 1860 ca. Rechts des 
Eingangs geschnitzte Ruine. In Schrank 
1. Tiere und Architekturfiguren zur Flucht nach 
Ägypten. 

2., 3. u. 4. Drei Schränke mit Tierfiguren (Kühen, 
Ziegen, Hirschen und sonstigem Wild). Diesen 
gegenüber 

5. u. 6. Münchener Arbeiten (in Schrank 6 Figuren 
zu einer Geisselungsgruppe und zur Vorstellung 
Jesu im Tempel). 

Der Inhalt der Schränke 7. — 10. diente haupt- 
sächlich zu der Vorstellung der hl. drei Könige. 
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Die Münchener Werke setzen sich fort in 
Kabinett VI. 

1. Bild der Anbetung der Hirten (Stallinterieur). 

2. Grosse Krippe in reicher Landschaft : Die Anbetung 
der Könige. 

3. Bild: Flucht nach Ägypten. 

4. Bild: Haus Nazareth (hl. Familie). 

Nun gelangen wir, rechts abzweigend, in den 

Raum VII, 

der süditalienische (d. i. sizilianische und neapolitanische) 
Krippen umfasst. 

Zunächst begegnen uns sizilianische Werke von der 
Hand des Giovanni Matera aus Trapani (1653 — 1718) 
und seiner Schule aus der Zeit um 1700. Die Figürchen 
sind nicht beweglich, aus Holz geschnitzt, Kleider kaschiert. 
1. — 6. Von dem Inhalt der ersten sechs Schränke ist 
besonders erwähnenswert das Figürchen von Matera 
in Nr. 2 und eine Anbetungsgruppe aus der gleichen 
Zeit in Nr. 5. 

7. Bild der Anbetung der hl. drei Könige, um 1700. 

8. — 13. Von dem Inhalt dieser Schränke sind hervor- 

zuheben: die Miniaturdarstellungen, um 1700, in 9 
u. 12, letztere in einem Gehäuse aus der Spätzeit 
des 18. Jahrh. 

14. — 18. Szenen vom Kindermord in Bethlehem, wovon 
in 14 u. 18 die Gruppen zu Bildern zusammen- 
gestellt sind. 

19., 20. u. 21. Architekturstücke. 

Nun folgen die neapolitanischen Krippen, aus dem 
18. Jahrh. 

18 
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Diese Krippen umfassen das süditalienische Volks- 
leben in seiner ganzen bunten Mannigfaltigkeit, mit seinen 
originellen Gebräuchen und Lustbarkeiten. Das Christ- 
kind zu besuchen, das vom Himmel herab zu ihnen ge- 
kommen, und dem Gesänge der Pifferari: „Venite tutti 
quanti . . . a visitare nostro Signore“ *) Folge zu leisten, 
eilt alles herbei in Jubel und Festesfreude. Und diese 
Festesstimmung kommt nun so recht zum Ausdruck in 
diesen Darstellungen, in denen alles, was auf das Leben 
Bezug hat, geschildert ist, die verschiedenen Stände in 
ihren zum Teil sehr kostbaren Kostümen, ihre Gebräuche 
und Gebrauchsgegenstände bis zu den Lebensmitteln 
des Marktes herab. Diese Krippendarstellungen waren 
so allgemein verbreitet und beliebt, dass sie auch in den 
Palästen des Hofes und des Adels Eingang fanden; 
hiebei kam es dann zu grosser Prachtentfaltung bei der 
Vorstellung der hl. dreiKönige, und hervorragendeKünstler, 
wie die Bildhauer G. Sammartino, Gori, Lorenzo Mosca, 
Salvatore di Franco, Franc. Celebrano, Nicola Somma, 
Guis. Cappiello u. a. entfalteten ihre Tätigkeit. 

Die Köpfe der Figuren sind in Ton modelliert, 
Hände und Füsse in Holz geschnitzt, Kleidung aus 
Stoffen. 

22. „Glorie“ nach alten Vorbildern, in der Art der 
„Sante Conversazioni“ der italienischen Meister zu- 
sammengestellt. 

23. Verkündigung Mariä. 

24. Grablegung Christi, Hauptgruppe in Ton model- 
liert von Guis. Sammartino in Neapel (1720 — 1793). 

25. Kreuzabnahme, für die Familie di Giorgio ge- 
fertigt von Lorenzo Mosca. 


*) So beginnt eine der alten Weisen der Pifferari. 
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Ähnlich den Szenen aus der Kindheit Jesu wurden 
auch Szenen aus der Leidensgeschichte Jesu in 
gleicher Weise und gleicher Technik dargestellt, 
nicht bloss in Italien, sondern auch jenseits der 
Alpen, vgl. Kabinett I u. V ; der Tiroler nennt diese 
Vorstellungen „Fastenkrippel“. 

26. Die Anbetung der hl. drei Könige, in einer ita- 
lienischen Renaissance-Palast-Architektur im Cha- 
rakter von P. Veroneses „Hochzeit zu Cana“ in 
3 Abteilungen. 

27. Verkündigung der Hirten, von neapolitanischem 
Meister des 18. Jahrh. 

28. Grosses Tableau mit der Anbetung des Kindes, 
Krippe mit der Aussicht auf Neapel und Golf, nebst 
dem Vesuv. 

Das Arrangement dieses Bildes beruhtaufeinem 
Brief von Goethe, d. d. Neapel, den 27. Mai 1787, 
in dem er von Krippen berichtet, die auf den flachen 
Dächern der Häuser derartig aufgerichtet waren, 
dass die Aussicht auf den Vesuv den natürlichen 
Hintergrund der Krippe bildete. 

29. Das Leben auf einer süditalienischen Landstrasse. 

30. Gegenüber dieser Gruppe zwei grosse Original- 
kupferstiche von 1764 mit der Ansicht von Neapel 
aus derZeit der Entstehung der Krippen; sie stammen 
von der Hand des Ignazio Scolpis, Grafen von Borgo. 

31., 32., 33. u. 34. Links in vier Schränken Tiere und 
Tiergruppen aus Holz, vor allem von den Neapo- 
litanern Francesco Nardo, Nicola und Saverio Vas- 
sallo, und Terrakotta, in verschiedenen Grössen. 
Es folgen nun rechts Bilder mit figurenreichen, nea- 
politanischen Volks- und Strassenszenen : 

18 * 
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35. öffentlicher Markt mit Halle und Laubengang für 
den Verkauf von Viktualien, Mora spielende 
Fischer am Brunnen, Eseltreiber, Pifferarigruppe 
vor dem Madonna-Bilde etc. 

36. Kirchenvorhalle und freier Platz mit Händlern, Bett- 
lern, Frauen auf Pferden und Maultieren zu Markte rei- 
tend, dem öffentlichen Schreiber (scrivante pubblico). 

37. Osteria mit Pergola, Zechenden und tanzenden 
Gruppen; links die Küche. 

Im anschliessenden 

Kabinett VIII 

Figuren und Gegenstände zur Ausschmückung der 
Krippenbilder aus der Zeit des 18. und beginnen- 
den 19. Jahrh. 

38. Geflügel aus Terrakotta in feinster Ausführung. 

39. Gruppen von Gegenständen für die Marktszenen, 
für Küchen-Einrichtung etc. Esswaren in Ton und 
Wachs modelliert. 

40. Musikinstrumente der verschiedensten Art: Harfen 
in kunstvoller Ausführung; Schalmeien; Dudelsack; 
Tambourin; Triccabalacca (eine Art Schlaginstrument) 
in Elfenbein. 

Kabinett IX. 

1. Hauskrippe mit Originalarbeiten in Terrakotta von 
Giuseppe Sammartino (1720 — 1793). 

2. Bettlergruppe, Terrakotta, von demselben Meister. 

3. Schrank mit bekleideten Figuren, darunter besonders 
Engel: die Künstler sind durch beigelegte Zettel 
einzeln namhaft gemacht. 

4. Rund-Krippe aus einem neapolitanischen Palast, 
18. Jahrh. Als Stall dient eine grosse antike Tempel- 


Digitized by Google 



Saal 76 


277 


ruine. Sie gibt ein höchst anschauliches Bild des 
Volkslebens in Neapel. 

5. Krippenfiguren, bekleidet, und solche aus Terrakotta. 

6. Hauskrippe in neapolitanischer Weise zusammen- 
gestellt. 

7. Hauskrippe vom Anfang des 19. Jahrh., im Original- 
gehäuse. 

8. Geschnitzte Stallruine (antiker Tempelrest), um 1780. 

9. Drei Stallmodelle aus Kork vom Ende des 18. Jahrh. 
Das kleinste davon gab die Idee zu der grossen 
Architektur in Kabinett XI. 

Kabinett X. 

1. In der Mitte: In Holz geschnitzte Figuren: Maria 
und Joseph, ca. 1600. 

2. — 6. Orientalen und Pferde in reichen Kostümen aus 

der Begleitung der hl. drei Könige. 

7. Enthält reich gestickte Miniatur-Teppiche; Silber- 
geschirr; Waffen; Musikinstrumente etc. zur Vor- 
stellung der hl. drei Könige, aus dem späten 
18. Jahrh. und um 1800. 

Kabinett XI. 

Grosses, ca. zwei Meter langes Krippenbild mit der 
Darstellung der Anbetung des Kindes durch die hl. drei 
Könige und durch das neapolitanische Volk. Die reiche 
römische Architektur der Stallruine ist unter teilweiser 
Zugrundelegung des oben angeführten Original modells 
Nr. 9 in Kabinett IX ausgeführt. 

Kabinett XII. 

Friesartig angeordnetes Krippenbild (ca. 5 Meter 
lang, 60 cm hoch, 40 cm tief): Anbetung und festlicher 
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Aufzug der hl. drei Könige. Figuren von neapolitanischen 
Meistern des 18. Jahrh. Sie sind in kostbare Kostüme ge- 
kleidet und tragen echte Schmuckstücke; auch die Weihe- 
geschenke usw. sind aus Edelmetall. Die Mutter Jesu sitzt 
auf einem Marmorthron; die Längswand des Hintergrundes 
ist durch vergoldete Pilaster in mehrere Felder geteilt, 
deren Füllungen mit alten Seidenstoffen geschmückt sind. 

Raum 78. 

Zunftstube. 

Von der Krippensammlung aus steigt man wieder 
in den ersten Stock hinab und betritt zunächst den 
Saal 77, mit dem die Fachsammlung der Keramik be- 
ginnt. Der Besucher wird indessen gut tun, zuerst rechts 
vom Eingang den anstossenden Raum 78, die Zunft- 
stube, zu besuchen. 

Die Zunftstube bildet einen runden Raum, an Decke 
und Wänden geschmückt mit Malereien, Handwerks- 
sprüchen und Emblemen, nach den Angaben des Professors 
Rudolf von Seitz von Karl Wähler ausgeführt. Von der 
Decke, deren Mitte der Spruch: „Gott segne das ehr- 
bare Handwerk“ ziert, hängen mehrere Zunftzeichen aus 
dem 17., zum grössten Teil aber aus dem 18. und be- 
ginnenden 19. Jahrhundert herab, die, wie überhaupt 
ein grosser Teil des Saalinhaltes aus dem Inventar der in 
den 60er Jahren des 19. Jahrh. aufgelösten Münchener 
Innungen stammen. 

1. u. 2. Rechts und links des Eingangs vergoldete, 
reich geschnitzte Prozessionsstangen der Münchener 
Weber mit Wappen und Zunftpatron von 1816. 
Dazugehörig der Türe gegenüber Zunftstandarte der 
gleichen Zunft aus dem gleichen Jahre. Rechts des 
Eingangs eine Sammlung von Werkzeugen, darunter 
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3. eine metallene Zunfttafel der Seiler aus St. Sebald 
in Nürnberg, 1653. Darüber an der Wand 

4. u. 5. zwei Gemälde: Zunftgildenmahl der Kauf« 
leute und Volksszene am jetzigen Marienplatz zu 
München von 1634. 

6. Wappenbrief des berühmten Eisenarbeiters Thomas 
Rücker in Augsburg von 1579. 

7. Grosse Fahne von 1562, der St. Georgibruderschaft 
gehörig, aus der Theatinerkirche in München. 

Der grosse Schrank daneben enthält eine reiche 
Sammlung von Zunftladen, zumeist den ehemaligen 
Münchener Zünften gehörig; die Münchener Stücke 
dem Museum vom Magistrat der Stadt München 
unter Vorbehalt des Eigentumsrechts überlassen. 

8. Reichgeschnitzte, architektonisch aufgebaute, mit 
Elfenbein belegte Lade der Schreinergesellen von 
1630 (Eigentum der Krankenkasse der Schreiner). 

9. Lade, bemalt mit dem Patron der Büchsenmacher, 
St. Severinus. 

10. Flottgeschnitzte Frührokokolade der Münchener 
Schreinerzunft um 1740. 

11. Mit Holzintarsien verzierte Zunftlade der Mün- 
chener Taschnermeister, eine interessante Arbeit 
gegen 1800. 

An der dem Eingang gegenüberliegenden Wand 
hängen mehrere Urkunden, so eine von Kurfürst 
Philipp Wilhelm, Pfalzgraf bei Rhein, den Bäckern 
zu Hemau in der Oberpfalz 1690 ausgestellte Ur- 
kunde und eine solche von Kurfürst Ferdinand 
Marie 1663 der Zunft der Münchener Kalt- und 
Kupferschmiede ausgestellte. 

Dortselbst steht auch zwischen zwei geschnitzten 
Pressen, einer Obstpresse von 1558 und einer 
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Weisszeugpresse aus dem 17. Jahrh., eine mit Kerb- 
schnittornamenten verzierte Zunftlade der Nagel- 
schmiede von 1553. Darauf 

12. ein Schränkchen mit mehr als hundert, auf das 
feinste ausgeführten Attributen der Zünfte zu Nürn- 
berg von 1750. 

Darüber ein Gemälde in der Art von Hans Schäuf- 
felin : Der Tuchmacher und sein Geselle bei der Ar- 
beit, aus der Georgskirche in Nördlingen, um 1 520—30. 

13. Elfenbein-Drehbank mit Guillochier-Apparat von 
Franz Houard für Kurfürst Max Emanuel 1712 ver- 
fertigt ; dabei ein kunstreicher, eiserner Schraubstock 
um 1700. 

Links vom Eingang einige bemalte Zunfttafeln 
in Triptychonform, so die Zunfttafel der Wollen- 
Tuch- und Zeugmacher mit Beschauordnung und 
den Wappen der Beschaumeister in den Jahren 
1646 — 1676; dann die Zunfttafel der Memminger 
Gerber von 1644. Dazwischen 

14. Bemaltes, doppeltüriges Zunftkästchen der Müller 
und der Gerber aus Memmingen von 1600. 

15. Bemalte Originalpitsche der Münchener Schäffler 
vom Anfang des 19. Jahrh. Unfern davon geschnitzte 
Mangelbretter; schliesslich Lehr- und Gesellenbriefe. 
Als Tische rings an den Wänden dienen ehemalige 

Refektoriumstische aus Kloster Indersdorf in Oberbayern 
mit reicher Schnitzerei im Charakter des späten Barock 
um 1700. 

Auf dem runden Tisch in der Mitte des Saales über 
einer Gruppe von verschiedenen Zunftgegenständen das 
Attribut der Schneider: eine grosse Schere, als Zunft- 
doppelpokal zu benützen. In der Vitrine die Sätze und 
Ordnungen der Münchener Zünfte des 17., zumeist aber 
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des 18. Jahrh. in schönen Einbänden mit anhangenden 
Siegeln in den Originalkapseln. Darunter Zunftordnungen 
der Münchener Musiker von 1686; der Rotgerber und 
Schuhmacher in Garmisch, ausgestellt 1736 von Johann 
Theodor, Bischof von Freising; der Münchener Gold- und 
Silberschmiede, von 1738. 

Inmitten des Saales das Rad, das infolge einer 
Wette der Wagner Guettman aus Lechhausen bei Augs- 
burg am frühen Morgen des 20. Juli 1709 zu Hause 
anfertigte und am Abend desselben Tages in München 
eintrieb. 

Saal 77. 

Keramische Sammlung. 

Grosser Saal mit hölzerner, von drei Säulen ge- 
tragener Balkendecke, bemalt von Naager und Wähler 
Die Konsolen der Durchzüge sind Abgüsse aus dem 
Rathaus in Regensburg. 

Die Wandteppiche, nach Kartons von Peter Candid 
etwa bis 1609 in der Münchner Gobelinfabrik angefertigt 
(vgl. S. 132), stellen Szenen aus dem Leben Ottos von 
Wittelsbach, des Begründers der Dynastie, dar. Sämt- 
liche Bilder sind von einem Gewinde von Früchten, 
Blumen und Blättern umrahmt. In den oberen Ecken be- 
findet sich rechts das bayerische, links das lothringische 
Wappen, in den unteren Ecken das Monogramm 
ME = Maximilian und Elisabeth. Ein zweites Exem- 
plar dieser Serie, in besonders reicher Technik mit 
Gold durchwirkt, befindet sich in der Kgl. Residenz in 
München. 

In diesem Saal ist ein Teil der Keramischen 
Sammlung aufgestellt. 
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Die Verwendung des Tons reicht in die frühesten Anfänge 
handwerklicher Tätigkeit der Menschen zurück. Das fast über- 
all vorkommende Material wie die einfache Technik ermöglichten 
allenthalben schon frühzeitig eine weitgehende Benützung zur 
Herstellung der verschiedensten Gegenstände des täglichen Ge- 
brauchs. 

Die Geschichte der eigentlichen Kunsttöpferei beginnt mit 
Ägypten; von dort drang besonders die Kunst des farbigen 
Glasierens vor allem nach Persien vor, wo rasch eine weit- 
gehende Verwendung von Fliesen im Dienste der Baukunst 
beliebt ward. Der Islam übernahm diese reizvolle Technik be- 
sonders für die Ausschmückung seiner Moscheen. Den Höhe- 
punkt orientalischer Keramik bezeichnen die farbenprächtigen 
Mosaikfliesen des 15. Jahrhunderts, sowie die osmanischen Halb- 
fayencen, Fliesen und Gefässe, meist an kleineren Industrie- 
zentren im 16. und 17. Jahrhundert angefertigt. 

Die Übertragung der echten Fayence vom Orient ins 
Abendland vermittelte Spanien. Die wichtigsten Erzeugnisse 
dieses Landes, mehrfarbig glasierte Wandfliesen (Azulejos) und 
Gefässe mit metallisch glänzender Lüstermalerei, folgen daher 
auch lange Zeit den orientalischen Vorbildern. 

Den Hauptreiz der meisten dieser Arbeiten bildet die durch- 
sichtige Glasur, entstanden durch Verwendung von Bleioxyd 
als Flussmittel, das durch Metalloxyde wiederum gefärbt werden 
kann. Die Durchsichtigkeit dieser Glasur war jedoch insofern 
von Nachteil, als der grobe Ton durchschien. Abhilfe ver- 
schaffte hier die Erfindung des sog. Angussverfahrens. Man über- 
zieht den Ton mit einer dünnen Schicht weisser Erde, der sog. 
Engobe. Darauf entweder farbige Malerei mit farblos durch- 
sichtiger Glasur, wie bei den persischen und türkischen Halb- 
fayencen, oder Wegkratzen eines Teiles der Angussschicht, 
sodass die natürliche Farbe des Tones stellenweise wieder unter 
farbloser oder gefärbter Glasur zum Vorschein kommt, die sog. 
Sgraffitotechnik der italienischen Mezzomajoliken und der deut- 
schen Bauerngeschirre. 

1 . Einzelne mehr zufällig zusammengekommene Proben 
keramischer Erzeugnisse orientalischer und spanischer 
Provenienz. Daselbst auch einige einfache unglasierte 
Tongefässe, ebenfalls orientalischen Ursprungs. Die 
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hier aufgestellten Gegenstände sollen lediglich einen 
raschen Überblick über die technischen Eigentüm- 
lichkeiten dieser keramischen Produktion geben. 

2. u. 3. (Fensterpulte). Mittelalterliche Bodenfliesen aus 
dem ehemaligen Prämonstratenser - Kloster Neustift 
bei Freising. 

4., 5. u. 6. Andere mittelalterliche Boden- und Wandfliesen 
aus dem 14. und 15. Jahrh. Hervorzuheben sind: 
Fliesen aus Ulm ; aus Kloster Heilsbronn in Mittel- 
franken mit Resten von grüner Glasur; aus der 
Frauenkirche und aus einem Bürgerhaus in Mem- 
mingen; aus Bamberg mit interessanter Darstellung 
des Hochstifts-Wappens etc. 

In Deutschland hat die keramische Produktion während 
des Mittelalters neben Gefässen in einfachen Gebrauchs- 
formen besonders Fliesen zum Belegen des Fussbodens in 
Kirchen und Profanbauten hervorgebracht. Diese in der 
Regel unglasierten Stücke sind meist mit erhabenen oder 
vertieften Ornamenten oder Figuren versehen. Auch 
Wappendarstellungen sind häufig. Oft bilden einzelne 
Gruppen von solchen Platten (in der Regel vier) erst das 
eigentliche Dekorationsmuster. Mit Vorliebe wurden auch 
phantastische Darstellungen, sog. Drolerien, in Anlehnung 
an die mittelalterlichen Miniaturmalereien und Druckwerke 
als Dekorationsmotive verwendet. 

7. Beispiele farbiger Fliesen in der sog. Angusstechnik 
(vgl. oben) glasiert; die Stücke sind meist italienischer 
Provenienz, 15. und 16. Jahrh. In den Ornamen- 
tierungsmotiven sind orientalische Anklänge unver- 
kennbar, wie z. B. ein Vergleich mit den in Schrank 1 
aufgestellten persischen Fliesen dartun kann. 

Von einem eigenartigen Zweig spätmittelalterlicher 
Töpferindustrie geben die grossen, zum Teil hier neben 
den Kästen aufgestellten Töpfe einen Begriff. Sie sind 
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aus sog. Eisenton, einer stark graphithaltigen, mit Glimmer 
durchsetzten Masse hergestellt, in weitbauchiger kalpis- 
artiger Form. Als Fabrikationszentren gelten Salzburg, 
Hafnerzell, Wels und einige kleinere Orte der Steiermark. 
Manche Stücke sind mit Töpfermarken versehen, von 
denen die mit einem Kreuz zusammengesetzten nach 
Hafnerzell weisen sollen. 

Runderker. Schöne Beispiele von Ofenkacheln, 
grossenteils Nürnberger (auch Salzburger) Provenienz, an 
den Wänden. Hauptmotiv der Dekoration ist Reliefschmuck 
figürlichen, heraldischen oder ornamentalen Charakters, 
im Mittelalter meist einfarbig (in der Regel dunkelgrün), 
später in mehrfarbiger Glasierung. 

Neben Fliesen und Gefässen hat die deutsche Keramik 
des Mittelalters und vor allem der Spätgotik verschiedenartig 
dekorierte Ofenkacheln hergestellt. Ein betriebsames Zentrum 
dieser Industrie war Nürnberg; auch die Schweizer Kachelöfen 
erlangten eine grosse Berühmtheit. Erhalten haben sich aus- 
gezeichnete spätgotische Öfen besonders in Nürnberg und auf 
Hohensalzburg. Man hat diese Erzeugnisse früher alle mit 
Nürnberg in Verbindung gebracht, jetzt aber auch als Arbeiten 
der Salzburger Gegend (Hallein?) nachgewiesen. Technisch 
beachtenswert sind besonders die Nischenkacheln der Gotik, 
die einem praktischen Zweck (grössere Wärmeausstrahlfläche) 
dienen sollten. 

Die nachmittelalterlichen Stilperioden entwickelten natürlich 
auch diese Industrie entsprechend weiter. 

8. Prunkgefässe, meist Nürnberger Provenienz, um 
Mitte des 16. Jahrh. Grosse, farbenprächtig verzierte 
Töpfe und Krüge mit aus Formen gedrucktem Relief- 
zierat. I m Gegensatz zu der bisherigen Ansicht, die alle 
diese Arbeiten dem Nürnberger Veit Hirschvogel zu- 
schreiben wollte und darnach auch den Namen gab, ist 
neuerdings nachgewiesen worden, dass diese Krüge 
meist aus der Werkstatt der Töpferfamilie Breuning 
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hervorgegangen sind, die in der zweiten Hälfte des 
16. Jahrh. in Nürnberg blühte. 

9. Eine Anzahl anderer Gebrauchsartikel, zu deren 
Herstellung der leicht zu verarbeitende Ton diente. 
Mit Vorliebe fand er u. a. Verwendung für Model 
und Formen, aus denen Votivbilder und andere 
Devotionalien in Wachs abgegossen wurden. (Vgl. 
auch Raum 31.) 

Daneben kleine Tonfiguren von Heiligen, wie 
sie für Hausaltärchen und andere volkstümliche 
Zwecke Verwendung fanden. 

10. Sammlung von Ofenmodellen. Gibt einen Begriff 
von der architektonischen Entwicklung des Ofen- 
aufbaues vom 16. Jahrh. bis zum Ende des 18. Jahrh. 
und zugleich einen Überblick über die stilistischen 
Veränderungen in dieser Zeit. 

Die weitere stilistische Entwicklung der Ofenindu- 
strie kann gut an den im Saal verteilt aufgestellten Öfen 
gelegentlich des anschliessenden Rundganges beobachtet 
werden. 

Einen Überblick über die stilistische Entwicklung der 
Detailformen geben auch die einzelnen Kacheln, Modeln 
und bekrönenden Verzierungen, die in reicher Auswahl an 
den Wänden des Saales aufgestellt sind. Die Methode 
für Kacheldekoration, die den Reliefschmuck beibehielt, 
folgte in ihren Zierformen der stilistischen Entwicklung, 
wie sie Barock und Rokoko im allgemeinen vor- 
schrieben. 

Ein mit Bildern nach Merian schön bemalter Kachel- 
ofen aus dem Jahre 1600, der in Winterthur gefertigt 
wurde, an der Fensterwand. Er bietet ein gutes Bei- 
spiel für eine zweite Art des Dekors von Öfen, die 
eigentliche Fayencemalerei auf weissem Grund, die im 
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17. Jahrhundert von den »Kachelbäckern“ übernommen 
und in der Folgezeit vornehmlich in der Schweiz (Winter- 
thur, Zürich, Steckborn), in Bayern und Hamburg ge- 
pflegt wurde. 

Eine grosse Anzahl Kacheln von solchen »Schweizer 
Öfen“ aus der ersten Hälfte des 17. Jahrhunderts, die 
ebenfalls auf weissem Grunde polychrom, aber doch vor- 
herrschend blau und zwar mit Früchten, Masken, Ara- 
besken und Figürlichem bemalt sind, an den Wänden. 

Ein für die stilistische Eigenart der Rokoko-Periode 
charakteristisches Stück ist der mit einer sitzenden 
Dame in halber Lebensgrösse bekrönte Ofen neben der 
Eingangstüre. 

(Spätere Ofenformen siehe Saal 79, S. 305.) 

Deutsches Steinzeug. 

Unter Steinzeug versteht man eine harte und klingende, 
für Flüssigkeiten undurchlässige Masse mit muscheligem Bruch, 
mit Vorliebe für Trinkgefässe angewandt. 

Die Fabrikation beschränkt sich, da die hiezu taugliche 
Tonerdein Deutschland verhältnismässigselten ist, auf wenige Orte. 

Ein Zentrum bildete Kreussen bei Bayreuth, ein Land- 
städtchen der Markgrafschaft Brandenburg-Kulmbach, wo sich 
besonders im 16. und 17. Jahrhundert eine rege keramische Tätigkeit 
entfaltete. Noch fruchtbarer waren die durch geeignete Ton- 
lager begünstigten Rheinlande von Koblenz bis Köln. Haupt- 
orte waren hier Siegburg, Frechen bei Köln, Grenzhausen in 
dem sog. Nassauer Kannebäcker-Ländchen, Raeren. Eine Gruppe 
für sich bildet das nach rheinischem Vorbild gearbeitete säch- 
sische Steinzeug. 

Die Blütezeit der rheinischen Industrie war das 16. Jahr- 
hundert; im 17. Jahrhundert machte der 30jährige Krieg der 
mehr künstlerischen Produktion fast allenthalben ein Ende. 
Ein lebhafter Handelsverkehr, besonders mit Hamburg, vermittelte 
den Export dieser Ware weithin in- und ausserhalb Deutschlands. 

Die einfache Technik bediente sich in der Regel der 
Töpferscheibe, für die Profile wurden Schablonen (Stege) aus 
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Holz oder Metall angelegt. Dreierlei Verzierungsweisen kehren 
immer wieder : eingeschnittene oder eingeritzte Ornamente, ver- 
tieft eingedrückte Zierformen oder aufgelegte Reliefs. Die 
Blütezeit des 16. Jahrhunderts hat mit Vorliebe die aufgelegten 
Reliefs, meist Stichen und Holzschnitten deutscher Kleinmeister 
nachgebildet, verwendet. Die sehr handwerksmässige Produk- 
tion der späten Zeit begnügte sich mit der einfachen Technik 
der eingeschnittenen oder eingedrückten Zierformen. Die Glasur 
ist in den meisten Fällen eine einfache Salzglasur, hergestellt 
durch Niederschlag von verdampftem Kochsalz auf der Ober- 
fläche der gebrannten Stücke. 

Kreussen. In innigen Wechselbeziehungen zu der be- 
triebsamen Nürnberger Töpferindustrie steht die schon bald 
Im Mittelalter einsetzende Töpferei in Kreussen bei Bayreuth. 
Die „Krause“, das kleine dickbauchige Trinkkrüglein im Wappen 
der Stadt, lässt schon an eine frühe gesteigerte Entwicklung 
des Handwerks denken. Es ist sogar nicht unmöglich, dass 
Nürnberg im Anfänge von Kreussen abhängig ist. Vor allem 
war auch die Kreussener Töpferfamilie Vest auf die Nürnberger 
Industrie im 16. Jahrhundert von bedeutendem Einfluss. Der 
letzte Kunsttöpfer in Kreussen starb erst mit Johann Schmidt 
(1760), der das Geheimnis der Fabrikation, wie die Sage geht, 
mit ins Grab nahm. 

11. Kreussener Ware. Die Masse der Gefässe ist hart 
und dunkelgrau, bisweilen rötlich; die Glasur ist 
dunkelbraun und mattglänzend. Charakteristisch 
für die Kreussener Fabriken ist die Bemalung der 
geformten Reliefs mit Gold- und Emailfarben. Die 
gebräuchlichste Form ist der niedere walzenförmige 
Krug, meist mit den Figuren der Apostel dekoriert, 
daher Apostelkrüge benannt; die sog. Planeten- 
krüge zeigen in der Regel die gleiche Gefässform, 
sind jedoch mit Darstellungen der Planeten verziert. 
Auch vier- oder sechskantige Behälter mit Schrauben- 
verschluss kommen häufig vor. 

Nur vermutungsweise wird Kreussen auch als 
der Fabrikationsort für eine Gruppe hellgrauer mit 
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Kerbschnittornamenten versehener Krüge angesehen. 
Die Krüge, die man früher sinnlos „Trauerkrüge“ 
genannt hat, sind ebenso wie die Kreussener mit 
Emailfarben verziert. Die Form ist meist bim- 
förmig. (Untere Reihe des Schrankes.) 

Ein Apostelkrug repräsentiert ein dem Kreus- 
sener ganz ähnliches Fabrikat, allein die Bezeich- 
nung: „Matteus Schrovogel zu Bassau 1638“ lässt 
darüber im Zweifel, ob nicht derartiges Steinzeug 
auch in Passau verfertigt worden ist. 

12. Siegburg. Die bedeutendste Produktion unter 
allen Töpferzentren am Niederrhein, besonders im 
16. Jahrhundert, hatte die Stadt Siegburg. Der in 
der Nähe der Stadt gegrabene Ton sicherte eine 
treffliche Ware, die wegen ihrer schönen hellgrauen 
Farbe als „Weisswerk“ berühmt war. 

Unter den Gefässformen herrschen die sog. 
Schnellen vor, schlanke kegelförmige, oben nur 
wenig verjüngte Henkelkrüge, meist mit figürlichen 
Darstellungen oder Wappen in Relief verziert. 
Häufig sind auch, wohl als ältestes Erzeugnis der 
Industrie, kleine Henkelbecher mit trichterförmiger 
Mündung, oder sog. Schnabelkrüge mit langer Dille. 

13. Frechen bei Köln. Im Gegensatz zu dem „weissen 
Werk“ der Siegburger überzogen die Töpfer in 
Frechen bei Köln ihre hellgraue Ware mit einer 
bräunlichen Glasur. Hier tritt als besonders beliebte 
Gefässform der sog. Bartmann auf, ein rundbauchiger, 
kurzhalsiger Krug, unter dessen Ausfluss eine lang- 
bärtige Maske angebracht ist. Auch in Frechen ist die 
Blütezeit der Industrie das 16. Jahrh. Bartmanns- 
krüge wurden übrigens auch in Köln selbst gefertigt. 
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13. Nassau. Zentrum der Töpferei im nassauischen 
„Kannebäckerländchen“ war Grenzhausen; hier 
hielt sich das Gewerbe länger als anderswo, bis tief 
ins 18. Jahrh. herein auf höherer Stufe. Die bläu- 
lichgraue Masse wurde gerne mit einer dunkelblauen 
Kobaltglasur oder auch (im 17. Jahrh.) mit einer 
violetten Manganglasur ausgestattet. Infolge dieser 
Vorliebe für bunte Glasuren, die charakteristisch 
für das Nassauer Steinzeug ist, wurde hier auch 
die anderwärts so beliebte Technik der aufgelegten 
Reliefs zurückgedrängt und durch eingeritzte und 
eingedrückte Ornamente ersetzt. Diese ornamentale 
Richtung herrschte im 17. Jahrh. vor. Beliebt sind 
die sog. Rosettenkrüge, deren Bauch vorne mit 
einer grossen vielstrahligen Rosette geschmückt ist. 
Auch Künsteleien, wie „Wurstkrüge“ mit einem 
oder zwei sich schneidenden Ringen, grosse Prunk- 
gefässe mit Zapfhahn, Feldflaschen, Kannen und 
dickbäuchige Krüge wurden hergestellt. Häufig sind 
in der Spätzeit kleine kugelförmige Trinkkrüge ohne 
Hals; im 18. Jahrh. nimmt auch hier das beliebte 
Trinkgefäss die Form des walzenförmigen „Mass- 
kruges“ an. Eine Besonderheit der Fabrikation 
waren Giebelaufsätze. (Oben auf dem Schrank.) 

14. Raeren bei Aachen. Der vierte Sitz niederrhei- 
nischer Steinzeug-Industrie war Raeren bei Aachen. 
Auch hier war eine gelbliche, lehmfarbene bis dunkel- 
braune Glasur beliebt. Während sich die Formen 
anfänglich wenig von denen der übrigen Fabrikations- 
orte unterscheiden, bildet sich später in dem 
Krug von eiförmiger Grundgestalt das Hauptstück 
der Raerener Industrie. Meist sind diese Krüge 
mit figurenreichen Relieffriesen verziert; als Motiv 
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der Darstellung sind Bauerntänze beliebt. Auch die 
Siegburger Schnellenform wird nachgeahmt, ebenso 
die Schnabelkrüge. Ein Hauptfabrikationszweig in 
Raeren waren ferner linsenförmige Feldflaschen mit 
Ösen für Anhängeriemen oder mit Fuss, auf den 
flachen Mittelstücken meist mit den Wappen der 
Besteller ausgestattet. Auch Krüge mit den Relief- 
darstellungen der 7 Kurfürsten, sog. Kurfürsten- 
krüge, kommen häufig vor, vielleicht in Anlehnung 
an gleichzeitige Motive der Gläserdekoration. 

Sächsisches Steinzeug. Auch in Sachsen 
wurde im 16. Jahrh. die Fabrikation von Steinzeug 
betrieben, allerdings ohne der rheinischen Industrie 
wesentliche Konkurrenz bieten zu können. Ein 
Hauptort der Fabrikation war Waldenburg. Zur 
Verwendung kam eine harte weissliche Masse, meist 
mit bräunlicher Glasur. Die meisten Gegenstände 
sächsischer Provenienz sind leicht an dem fast bei 
allen Stücken angebrachten Wappen des Kurfürsten- 
tums Sachsen zu erkennen. Besonders originell 
und vielleicht für Sachsen typisch scheinen die 
kleinen Fässchen zu sein. 

Deutsche Fayencen. 

Mit der Verwendung einer weissen undurchsichtigen Zinn- 
glasur statt der durchscheinenden glasartigen Bleiglasur tritt die 
keramische Produktion in eine neue Entwicklungsphase. Dazu 
kam noch die Erfindung der Scharffeuermalerei in Italien, die 
dort eine selbständige Fabrikation und künstlerische Ausbildung 
der Töpferei (Majolika) veranlasste. (Vgl. S. 116.) 

In anderen Ländern begann für die zinnglasierte Fayence 
im 17. Jahrhundert eine neue Blütezeit, zuerst in Holland, dann 
auch in Deutschland, Frankreich und anderen Ländern. Stilistisch 
stand die Keramik dieser Art unter dem Einfluss des Porzellans, 
zuerst des ostasiatischen, später des europäischen. So erklärt 
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sich das Oberwiegen der Blaumalerei, sowie die Nachahmung 
der chinesischen und japanischen Vorbilder. 

Die Erfindung der vielartigen Muffelfarben an Stelle der 
in ihrer Anwendung immerhin beschränkten Scharffeuerfarben 
förderte die künstlerische Ausbildung der Gefässdekoration we- 
sentlich. 

Gebrauchsgegenstände mancherlei Art gehen aus dieser 
Industrie hervor, vor allem Tafel- und Küchengeschirr, Trink- 
gefässe etc. Auch an Figürliches wagte man sich, jedoch ver- 
band man damit in der Regel auch wieder einen Gebrauchszweck. 

In Deutschland wurde die sich rasch zu schöner Blüte 
erhebende Industrie in erster Linie durch Einflüsse aus 
Holland ins Leben gerufen. Die Einwanderung holländischer 
Emigranten in die verschiedenen deutschen Kleinstaaten zu Ende 
des 17. Jahrhunderts begünstigte die natürliche Entwicklung. 
Die wichtigsten Anregungen gingen von Delft aus über Hamburg, 
Frankfurt a. M. und Hanau. 

Die erste bedeutendere Fabrik in Deutschland war das 1666 
von Daniel Behaghel aus Holland gegründete Etablissement in 
Hanau. Hanaus frühe Erzeugnisse sind zweifellos Nachahmungen 
von Delft gewesen. Wahrscheinlich ist auch hier schon frühzeitig 
zu dem Delfter Blau das besonders in Süddeutschland beliebte 
Manganviolett getreten. An diese Hanauer Fabrik schliesst 
sich in den ersten Jahrzenten des 18. Jahrhunderts eine ganze 
Reihe teilweise ausserordentlich erfolgreicher Unternehmen, vor 
allem in Süddeutschland. 

Trotz der von ca. 1730 ab rasch überhandnehmenden Kon- 
kurrenz der Porzellanfabriken blieb die Fayence-Industrie fast 
das ganze Jahrhundert über lebensfähig. Erst gegen Ende des 
Jahrhunderts wurden die Fayencen durch das billige englische 
Steingut fast vollständig zurückgedrängt. 

In unserem Museum sind in erster Linie die süd- und 
mitteldeutschen Fabriken vertreten, so: Frankfurt, Nürnberg, 
die beiden Markgrafenstädte Ansbach und Bayreuth, die schwä- 
bischen Orte Künersberg und Göggingen, ferner Fulda, Höchst, 
Flörsheim, Schretzheim, Riedenburg bei Salzburg, Mosbach in 
Baden, sowie endlich die elsässische Fabrik in Strassburg und 
die lothringische in Niederweiler. 

Die Erzeugnisse dieser Fabriken, die teilweise eines hö- 
heren Kunstwertes nicht entbehren, auf jeden Fall aber kunst- 

19 * 
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gewerblich sowie kulturhistorisch hohes Interesse beanspruchen, 
sind in den Schränken an den Fenstern untergebracht. 

Frankfurt a. M. Schon 1666 erhielt Johann Simonet aus 
Paris, der auch bereits in Hanau gearbeitet hatte, in Frank- 
furt a. M. eine Konzession zum Betrieb einer Fayencefabrik. 
Fabrikanten und Pächter wechseln während des 18. Jahrhun- 
derts in bunter Reihe. Spätestens 1773 wurde die Fabrikation 
eingestellt. 

15. Als Erzeugnisse der Frankfurter Fabrik sind bisher 
nur wenige Stücke sicher nachgewiesen. Einzelne 
der an fränkische Arbeiten erinnernden Gefässe 
mit Jahreszahlen des 17. Jahrh. dürften wohl der 
Frankfurter Fabrik angehören. Sicher Frankfurter 
Provenienz ist ein Krug mit dem Wappen der Nürn- 
berger Patrizierfamilie Haller von Hallerstein, die 
auch in Frankfurt ansässig war. 

Es schliesst sich an eine Reihe vorläufig noch 
nicht näher lokalisierter Fayence-Arbeiten, teilweise 
unbezeichnet oder lediglich mit Malersignet versehen. 

Nürnberg. Schon im 17. Jahrhundert wurden in Nürn- 
berg einfache Fayencekrüge von Hausmalern mit Oberglasur- 
malereien versehen. Mehrfach kommt in dieser Zeit die Be- 
malung mit Schwarzlot vor in der Art Schapers, der von 1640 
bis 1670 in Nürnberg lebte und diese eigenartige Dekorations- 
art für Fayencen und Glasgefässe zur Einführung brachte. 
(Vgl. auch Saal 83.) 

Eine eigentliche Fayencefabrik wurde in Nürnberg 1712 
durch drei einheimische Kaufleute zum Teil mit Ansbacher 
Arbeitern begründet. Der technische Leiter war anfangs Johann 
Kaspar Ripp aus Hanau. Als künstlerische Repräsentanten der 
Fabrik ist die Malerfamilie Kordenbusch zu nennen, von der 
mehrere Mitglieder als Maler auf Nürnberger Fayencen genannt 
sind. Ausserdem sind noch zahlreiche Namen anderer Maler 
erhalten, die die Erzeugnisse der Fabrik mit ihren Initialien 
signierten; häufig tritt auch als Zeichen der Fabrik NB auf 
(Nürn-Berg). Erst um 1840 ging die Nürnberger Fayence- 
fabrik ein. 
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16. Die Nürnberger Fayencen sind durch eine Anzahl 
charakteristischer Stücke vertreten. Auch hier stellen 
sich die ersten Versuche als Nachahmungen von Delft 
dar, vor allem in der Blaumalerei sind durchweg 
Delfter Motive in Anwendung. Bald aber setzt eine 
ganz selbständige Entwicklung ein; zu den belieb- 
testen Farben gehört nunmehr ein kräftiges Mangan- 
violett. Als Ziermotive sind gefüllte Blumenkörbe 
häufig. Besonders charakteristische Formen sind 
schlankhalsige Weinkrüge mit tauartig gedrehten 
Henkeln. In dieser Art sind wieder vor allem die 
sog. Vogelkrüge ziemlich verbreitet, mit bläulich- 
weisser Glasur, auf der hellblaue Streublumen mit 
kleinen Vögeln untermischt. Auch in der von 
Schaper in der zweiten Hälfte des 17. Jahrh. auf- 
gebrachten Dekorationsmanier mit Schwarzlot als 
Uberglasurfarbe (vgl. S. 292) leistete Nürnberg Treff- 
liches, wie das schöne Exemplar eines Kruges, 
Christus und die Samariterin darstellend, von 1688 
hinlänglich beweist. Solche Stücke wurden beson- 
ders von den sog. Hausmalern, die Aufträge der 
Fabrik als Heimarbeit erhielten, gefertigt. 

Ansbach. Zwei Jahre vor Nürnberg wurde die Fayence- 
fabrik in Ansbach begründet (1710); hier stand der Landesherr 
Markgraf Wilhelm Friedrich selbst in Verbindung mit den Unter- 
nehmern. Als bedeutendster Meister wird Georg Nikolaus 
Hofmann genannt, derselbe, den wir später in Göggingen wieder- 
finden. (Vgl. S. 297.) Die Fabrik erhob sich bald zu grosser 
Blüte. Um Mitte des 18. Jahrhunderts ging sie in Privatbesitz 
über. Mit dem beginnenden 19. Jahrhundert trat auch hier der 
allmähliche Verfall ein. 

Bayreuth. In der Schwesterresidenz von Ansbach, in Bay- 
reuth, wurde in der 1702 begründeten Vorstadt St. Georgen am 
See 1724 eine Fayencefabrik eingerichtet, die 1729 von dem Mark- 
grafen Georg Friedrich Karl an Joh. Georg Knöller verpachtet 
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wurde. Um diese Zeit entwickelte sich eine rege Tätigkeit. Als 
Maler werden genannt der vorher in Wien tätige J. Chr. Danhofer, 
Adam Friedrich von Löwenfink aus Meissen, Joh. Christoph 
Gräser, Kabinettmaler von Metsch, Hofmaler Joh. Christoph Jugd. 
1745 erstand die gutgehende Fabrik der Bürgermeister Fränkel 
gemeinsam mit Schröck (Schreck), für den später der Hofrat 
Joh. Georg Pfeiffer eintrat. Dieser brachte das Etablissement 
zu noch höherem Ansehen. Nach dem Tode Pfeiffers wurde 
die Fabrik von den Erben gemeinsam weitergeführt, kam jedoch 
1783 infolge der Konkurrenz benachbarter Porzellanfabriken 
zum Konkurs. Trotzdem wurde die Fabrik noch betrieben, pro- 
duzierte im 19. Jahrhundert jedoch nur noch weisses Steingut, 
ein Unternehmen, dem das 1808 erlassene Einfuhrverbot für 
englisches Steingut sehr zu statten kam. Mit Aufhebung dieses 
Verbotes ging auch die Bayreuther Fabrik zurück, bis um 1825 
der Betrieb vollständig eingestellt wurde. 

Als Marken gelten in der Regel BK für die frühere Zeit 
(Bayreuth-Knöller), später dann BFS (Bayreuth-Fränkel-Schröck) 
und BP Bayreuth-Pfeiffer). 

17. Die Ansbacher Fabrik ist ebenfalls durch zahl- 
reiche Gefässe mit Blaumalerei in Delfter Manier 
vertreten. Ein Hauptfabrikat waren Bierkrüge mit 
verschiedenen Dekorationsmotiven, vor allem auch 
Wappendarstellungen. Auch buntbemalte Fliesen, 
vielfach mit einfachen Jagdszenen dekoriert, sind 
häufig, veranlasst wohl in erster Linie durch die 
ca. 1729 — 1735 dauernde Innenausstattung des Ans- 
bacher Residenzschlosses, wo solche Fliesen öfters 
zur Ausschmückung der fürstlichen Gemächer Ver- 
wendung fanden. 

Die frühen Erzeugnisse der Bayreuther Fabrik 
sind charakterisiert durch die häufige Anwendung 
von Manganviolett in breiten Flächen als Hinter- 
grund, in dem Platz für bunte Blumen ausgespart 
wird. Später pflegte Bayreuth mit Vorliebe die 
Nachahmung des berühmten Behangmusters von 
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Rouen, teils ganz in saftigem Dunkelblau, teils in 
Blau und Gelb. Um Mitte des 18. Jahrhunderts, 
als sich unter dem Markgrafen Friedrich ein reges 
Kunstleben in der Hohenzollernresidenz entfaltete, 
wurde auch die Blumenmalerei zu künstlerischer 
Höhe gebracht, wie der schön bemalte grosse Krug 
beweist. 

Über das sog. braune Porzellan, bzw. Steingut, das 
ebenfalls in Bayreuth hergestellt wurde, vgl. S. 316. 

Kleinere deutsche Fayencefabriken. 

Zu Fulda begründete erst 1741 der Porzellanmaler und 
Arkanist Adam Friedrich von Löwenflnk von Meissen, der u. a. 
auch in Bayreuth tätig war, eine Fayencefabrik. Der Betrieb 
hielt sich allerdings anscheinend immer in bescheidenen Grenzen. 
1758 wurde die Fabrik aufgehoben; 1765 wieder eingerichtet, 
jedoch als Porzellanmanufaktur. 

ln der 1746 eingerichteten Porzellanfabrik zu Höchst 
wurde — allerdings nur kurze Zeit (bis 1758) — auch Fayence 
erzeugt. 1798 wurde das Etablissement aufgelöst (Vgl. S. 318.) 
Die Marke ist die gleiche wie für das Porzellan, das Rad aus 
dem Wappen des Hochstifts Mainz. 

Die Fayencefabrik in Flörsheim am Main war ursprünglich 
Eigentum der Universität in Mainz, von der die Fabrik der fürstl. 
Isenburgische Amtmann Cronebold mit seinem Neffen Friedrich 
Christoph Machenhauer in den siebziger Jahren des 18. Jahr- 
hunderts kaufte. Unter letzterer Firma wurde die Fabrik bis ca. 
1825 betrieben. Als Marke gilt die Initiale C M, d. i. Christoph 
Machenhauer, meist mit Jahreszahl. 

In Schrezheim bei Ellwangen (Württemberg) wurde 
von der Familie Wintergerst während des 18. Jahrhunderts eine 
ziemlich gutgehende Fayence-Fabrik betrieben, in der besonders 
Tafelgeschirre in Gestalt von Tieren, Früchten, Gemüse, an- 
gefertigt wurden. 

Ein wichtiges Zentrum für die keramische Industrie war 
seit alters auch Salzburg und Umgebung. (Vgl. S. 284.) Zur 
Zeit der Blüte der Fayencefabrikation wurde in Salzburg 
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selbst in der Vorstadt Riedenburg 1736 eine Fayencefabrik er- 
richtet. Begründer ist Johann Michael Moser aus Nieder-Öster- 
reich. Die besten Arbeiten entstanden jedoch erst unter seinem 
Nachfolger Jakob Pisotti, der von 1777 — 1814 tätig war und 
sich durch einen guten, wenn auch derben Formen- und Farbensinn, 
eine sichere Hand und kecke Pinselführung auszeichnete. Nach 
Pisottis d. ä. Tod ging die Fabrikation bedeutend zurück; zuletzt 
wurde nur noch ganz gewöhnliches Gebrauchsgeschirr ange- 
fertigt. 

18. Prunkstücke der Fabrik in Fulda sind flaschen- 
kürbisförmige Prachtvasen mit Goldauflage, die an 
Weichporzellanarbeiten von Sfcvres erinnern. Unsere 
Sammlung hat nur zwei Stücke aus Fulda aufzuweisen, 
die besonders in ihrer Bemalung ebenfalls unter 
dem künstlerischen Einfluss der gleichzeitigen Por- 
zellantechnik stehen. 

Höchst ist durch eine schöne Platte mit bunten 
Streublumen vertreten. 

Von den sehr seltenen Erzeugnissen der Flörs- 
heimer Fabrik sind 5 Teller mit buntem Blumen- 
dekor ausgestellt. 

Von Schrezheim sind figurierte Gefässe vor- 
handen in Form von: Ananas, Kürbis, Schildkröte, 
Fisch (sog. Knurrhahn). 

Die Salzburger Gefässe sind in der Mehrzahl 
mit kräftigen, geschickt stilisierten Blumen in 
Blaumalerei verziert; sie stammen aus der Zeit 
Pisottis. 

Interessant ist auch ein Fabrikat der erst 
neuerdings wieder entdeckten Fayencefabrik in 
Mosbach in Baden, ein Porträtmedaillon des Kur- 
fürsten Karl Theodor von der Pfalz, angeblich nach 
einem Modell des Hofbildhauers P. von Verschaffet, 
1783. 
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InKünersberg bei Memmingen (Schwaben) errichtete 
Jakob von Küner, Edler von Künersberg, 1745 eine Fayence- 
fabrik; Direktor war anfangs Conradi. Die Manufaktur in 
Künersberg scheint jedoch nicht lange bestanden zu haben 
(etwa bis 1770). Als Marke diente die volle Bezeichnung 
„Künersberg“ oder KB mit Initialen der Malernamen u. a. 

Im Gebiet des Fürstbischofs von Augsburg, in Gög- 
gingen, begründete Georg Nikolaus Hofmann, früher in 
Ansbach und öttingen tätig, 1748 ebenfalls eine Fayence- 
fabrik. Werkmeister war der Augsburger Hofbildhauer 
Joseph Hackl; als Maler wird u. a. Jakob Nussbaumer ge- 
nannt. Schon 1752 Hess der Bischof, da sich weder ein 
Käufer noch ein Pächter fand, die Fabrik wieder eingehen. 

Zu den deutschen Fayencefabriken ist eigentlich auch 
Strassburg i.E.zu rechnen, wo die zu Anfang des 18.Jahrh. 
von Karl Franz Hannong gegründete Fabrik durch Paul 
Anton Hannong von 1737 ab zu hoher Blüte gebracht wurde. 
Infolge Konkurrenzstreitigkeiten mit kleinen französischen 
Porzellanfabriken verliess Hannong jedoch 1755 Strassburg 
und wanderte nach Frankenthal aus. Obwohl sein Sohn 
Joseph Adam die Leitung der Strassburger Fabrik wieder 
erhielt, ging das Unternehmen doch gegen Ende des Jahr- 
hunderts infolge der Zollschwierigkeiten ein. 

Ebenso wie Strassburg, darf Niederweiler in Loth- 
ringen den deutschen Fayencefabriken zugezählt werden. Das 
Etablissement wurde 1766 begründet von dem Direktor der 
Strassburger Münze, Baron Johann Ludwig von Beyerle, zu- 
gleich mit einer Porzellanfabrik. (Vgl. S. 319.) Die Produktion 
der Fabrik stand im allgemeinen unter dem Einfluss Strass- 
burgs. Die Marke war ursprünglich aus B und N gebildet, 
dann das doppelte C des späteren Besitzers Grafen Custine. 
Verschiedene figürliche Arbeiten wurden zu Ende des 
18. Jahrhunderts durch den Bildhauer Charles Sauvage, 
genannt Lemire, angefertigt. 

19. Die Erzeugnisse der Fabrik Künersberg sind meist 
durch bunte Blumenmalerei ausgezeichnet. Auch 
figürliche Arbeiten kommen häufiger vor. Drei origi- 
nelle Wandleuchter unserer Sammlung, die allerdings 


Digitized by Google 



298 


Saal 77 


nicht bezeichnet sind, dürfen wohl ebenfalls Küners- 
berg zugeschrieben werden. 

Neben Krügen, Blumentöpfen, Tafelservicen 
wurden in Göggingen auch Öfen und Wandfliesen 
fabriziert. Die Erzeugnisse sind in der Regel mit 
dem vollen Namen Göggingen signiert. In unserer 
Sammlung ist besonders das Reliefporträt des Kaisers 
Karl VI. bemerkenswert. 

Die Strassburger Fabrikate sind vor allem aus- 
gezeichnet durch eine ausserordentlich sorgfältige, 
farbenprächtige Blumenmalerei; zwei derartige Plat- 
ten mit der Marke P H (Paul Hannong). Die gleiche 
Marke trägt auch der als Gefäss gearbeitete, sehr 
naturgetreue Kohlkopf. 

Niederweiler ist durch eine Reihe von Figuren 
vertreten, die jedoch, da nicht mit Fabrikmarke 
versehen, der Manufaktur vorerst nur vermutungs- 
weise zugeschrieben werden können. 

Ausserdeutsche Fayencen. 

Wir sahen bereits, dass die Vorläufer für die deutsche 
Fayence-Industrie ausserhalb Deutschlands zu suchen sind. Die 
Schweiz und Holland vor allem sind für die technische, künstle- 
rische und merkantile Ausbildung der deutschen Fayence-In- 
dustrie massgebend. In beiden Ländern ist die Entwicklung 
durchaus selbständig und durch die verschiedenartigsten Fak- 
toren beeinflusst. 

In der Schwei z wurde die Fayencemalerei schon frühzeitig 
für die grossen Kachelöfen in Anwendung gebracht. Die Blüte- 
zeit dieser Technik ist die 1. Hälfte des 17. Jahrhunderts; die 
damals beliebte vielfarbige Malerei wird zu Anfang des 18. Jahr- 
hunderts durch die Blaumalerei verdrängt. Und diese wieder um 
Mitte des Jahrhunderts durch eine Vielfarbenmalerei in Muffel- 
farben, im Blumen-Geschmack der elsässischen Fayencen. In 
Verbindung mit der Herstellung der Öfen entwickelte sich bald 
die mit gleichen Mitteln arbeitende Gefässtöpferei. Vor allem 
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aus der führenden Werkstätte zu Winterthur gingen zahlreiche 
Prunkschüsseln hervor, bei denen sich die Lust der Schweizer 
an Wappenschmuck und heraldischen Zieraten betätigen konnte. 
Als Farbenzusammenstellungen sind besonders Manganviolett in 
Verbindung mit Blau, Gelb oder Grün beliebt, im Gegensatz zur 
italienischen Majolika, deren Farbenwirkung besonders durch das 
Betonen von Gelb und Blau erzielt wird. 

Eine Eigentümlichkeit der Schweizer Schüsseln ist neben 
dem Vorherrschen heraldischer Motive in der Dekoration ein durch- 
löcherter Vorsprung an der Unterseite, der zum Aufhängen dient. 

Die bedeutendsten Schweizer Fabriken waren in dem bereits 
genannten Winterthur und in Steckborn, wo besonders auch 
schöne farbige Öfen hergestellt wurden. (Vgl. S. 285 f.) Im Ge- 
schmack des Rokoko hat Zürich um Mitte des 18. Jahrhunderts 
schöne Fayencen hervorgebracht. Nach Strassburger Vorbild 
arbeitete Münster vor allem mit leuchtendem Karminrot. 

20. Zu den frühesten Schweizer Arbeiten überhaupt ge- 
hört der mit figürlichen Darstellungen in Blau- 
malerei verzierte Krug aus der Zeit um 1520 — 1540. 
Daneben andere Arbeiten Schweizer Provenienz, 
wie der originelle Wasserbehälter für eine Wasch- 
garnitur mit bunter Malerei unter der durchsich- 
tigen Bleiglasur. 

Verschiedene Teller zeigen die eben besprochene 
Vorliebe der Schweizer für Wappen und heraldisch 
stilisierte Tiere. Ein anderer ahmt mit seinen 
Figurendarstellungen italienische Vorbilder ge- 
schickt nach. 

Winterthur selbst ist mit einer Reihe gutgemalter 
Teller vertreten, deren figürliche Dekoration, eben- 
falls unter italienischem Einfluss, sich meist auf die 
Farbenzusammenstellung Blau und Gelb beschränkt. 

Interessant sind auch einige figürliche Fabri- 
kate der Fabrik Lenzburg, die mit Vorliebe nach 
Strassburger Vorbildern arbeitete. 
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ln Delft lassen sich die ersten Anfänge der keramischen 
Produktion Ende des 16. Jahrhunderts nachweisen. Eine kräftigere 
Entwicklung setzt erst Mitte des 17. Jahrhunderts ein, jedoch so 
rasch, dass der Betrieb bald der erste in ganz Europa wurde. 

Anfangs herrschte die Blaumalerei vor, die Darstellungen 
bewegen sich im Rahmen des holländischen Geschmackes, und 
erheben sich oft zu Arbeiten, die den Werken grosser Kunst 
fast ebenbürtig sind. Die berühmtesten Maler dieser Zeit sind 
Frederik van Frytom als Landschafter, Abraham de Kooge als 
Sittenschilderer. 

Als vor allem mit der Gründung der ostasiatischen Kom- 
pagnie im Jahre 1602 der holländische Handel ostasiatisches 
Porzellan in Menge einführte, wurden auch sofort die Motive 
der ausländischen Dekorationsweise von den Delfter Fayence- 
malern übernommen, wohl nicht so sehr des künstlerischen Wertes 
halber, als vielmehr in erster Linie wegen des Fremdartigen, 
der Kuriosität und auch des materiell Wertvollen, das in diesen 
Arbeiten lag. Als Hauptmeister dieser Epoche gilt Albrecht de 
Keyzer (seit 1642). So hat Delft bei der überaus weiten Ver- 
breitung seiner Waren den im 18. Jahrhundert allenthalben be- 
liebten ostasiatischen Stil in Europa sehr gefördert. 

Von Beginn des 18. Jahrhunderts traten zu der Blaumalerei 
neue farbige Elemente, die in ihren Zusammenstellungen wieder 
von den verschiedenen Fabriken variiert wurden. So pflegten 
Louwys Fictoor und Lambertus van Eenhorn mit Vorliebe die 
prächtige Scharffeuermalerei in Blau, Bolusrot und Grün. Adrian 
Pynacker wieder bevorzugte — angeregt durch das japanische 
Aritaporzellan — Blaumalerei unter Glasur, verbunden mit 
Eisenrot und Gold über der Glasur, eine ausserordentlich wir- 
kungsvolle Technik. 

Der Untergang der Delfter Fayence-Industrie wurde, wie 
anderwärts in Europa, durch den Import wohlfeilen englischen 
Steinguts zu Ende des 18. Jahrhunderts herbeigeführt. 

Die Marken sind nach den einzelnen Fabriken verschieden, 
meist bestehen sie aus den Initialen der Hauptmeister. Manch- 
mal sind auch die Embleme der verschiedenen Werkstätten, die 
alle einen besonderen Namen hatten, dargestellt. Als Charakte- 
ristikum für die Delfter Ware gilt ferner die überaus glänzende 
Glasur, die durch einen dünnen Überzug farbloser Bleiglasur 
über der Zinnglasur im Garbrand erzielt wurde. Auf der Rück- 
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seite der Stücke bemerkt man meist kleine Pünktchen, die Nadel- 
stichen ähneln, ebenfalls ein Kennzeichen echter Ware. 

Neben Delft finden sich andere holländische Fabriken im 
18. Jahrhundert besonders in Rotterdam und Arnheim. Die Fa- 
brikate sind künstlerisch selbstverständlich ganz und gar von 
Delft abhängig. 

Auch die Fayencen Frankreichs sind nicht ohne Ein- 
wirkung auf deutsche Fabrikate geblieben. 

Am Anfänge einer künstlerischen Auffassung in der kera- 
mischen Produktion steht ganz für sich Bernhard Palissy, der 
im 16. Jahrhundert in Frankreich eine ausserordentliche rege 
Tätigkeit entfaltete und besonders berühmt wurde durch sein Ver- 
fahren, Blumen, Blätter und niedere Tiere wie Schlangen, 
Eidechsen etc. über der Natur abzuformen und mit den fast voll- 
runden Formen seine Gefässe zu dekorieren. Bunte Emailfarben 
vervollständigen den prächtigen Eindruck der echten Palissyware. 

Die eigentliche Fayencekunst beginnt in Frankreich erst 
im 17. Jahrhundert sich von den italienischen Vorbildern frei- 
zumachen, zuerst in Nevers. Man erfand hier einen sehr wir- 
kungsvollen Dekor, indem man auf leuchtend tiefblauer Glasur 
weisse Blumenranken und Vögel setzte, wohl in Anlehnung an 
persische Vorbilder. Später zu Ende des 18. Jahrhunderts pro- 
duzierte Nevers die berühmten „patriotischen Fayencen“ mit Dar- 
stellungen, die auf die zeitgenössischen Vorgänge Bezug haben. 

Vorort der französischen Fayence-Industrie ist jedoch, be- 
sonders im 18. Jahrhundert, Rouen. Die besten Arbeiten der 
Frühzeit sind im sog. „style rayonnant“ gehalten, Ornamente in 
streng symmetrischer, meist radialer Anordnung in Anlehnung 
an gleichzeitige Stickereien, daher auch „broderies“ genannt. 
Als Farbenzusammenstellung ist vor allem ein tiefes Blau mit 
einem Scharffeuerrot beliebt; jedoch kommen auch vielfarbige 
Stücke im „style rayonnant“ vor. 

Ende der zwanziger Jahre tritt infolge des Rokokostiles eine 
Auflösung des älteren strengen Ornaments ebenso wie der frü- 
heren straffen Gefässformen ein. Damit im Zusammenhang steht 
das Oberhandnehmen der vielfarbigen Malerei. 

Noch später kommt dann, von Strassburg und Marseille 
beeinflusst, zu den Scharffeuerfarben der Farbenreichtum der 
Muffelmalerei des Porzellans, in Rouen besonders von Levasseur 
gepflegt. 
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Gleichzeitig mit der Blüte Rouens ist die Glanzzeit der 
Fayencekunst in Moustiers, das leichte, zierliche und anmutige 
Dekorationsmotive bevorzugt, auf klarem weissen Grund in der 
Regel blau gemalte grosse Spitzenmuster und elegante Grotesken, 
die an Kompositionen des berühmten Ornamentikers Börain 
erinnern. 

Auch die Mitte des 18. Jahrhunderts begründete Fabrik in 
Sceaux (Isle de France) lieferte ausgezeichnete Arbeiten. 

21. Delft ist in unseren Sammlungen besonders durch 
Gefässe und Teller in Blaumalerei vertreten. Die 
Technik von A. Pynacker ist durch ein signiertes 
Gefäss, ein sog. Stangenväschen, gekennzeichnet. 

Die beiden sich anschliessenden Platten sind 
nach Art des französischen Keramikers Palissy 
dekoriert. Sie geben allerdings von der Kunstweise 
des Meisters keinen rechten Begriff, da sie keines- 
wegs zu den besten Arbeiten gehören. 

Die übrigen Stücke sind Erzeugnisse franzö- 
sischer Fabriken (Rouen, Marseille, Sceaux etc.), 
grossenteils aus der Mitte des 18. Jahrh. 

22. Beispiele italienischer Fayencen des 18. Jahrh., be- 
sonders aus Castelli. 

Über italienische Majolika s. Saal 23 (S. 116). 

Bauerntöpferei. 

Neben den Orten, an denen ein mehr künstlerischer 
Aufschwung des Töpferhandwerks infolge besonders günstiger 
Bedingungen sich entwickelte, gab und gibt es naturgemäss eine 
ganze Reihe von Plätzen, an denen der mehr handwerksmässige 
Töpfereibetrieb seit alters im Schwange ist. Man bezeichnet die 
oft sehr spontane Fabrikation dieser Art im allgemeinen mit 
Bauerntöpferei. Das kulturgeschichtliche und nationalökono- 
mische Interesse überwiegt hier den Kunstwert. Die Töpferei 
hatte jedoch auch verschiedene grössere Zentralen, auf deren 
Einzelproduktion wir jedoch hier nicht näher eingeben können. 
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Wir greifen nur diejenigen heraus, die mit mehreren 
Exemplaren in unserer Sammlung vertreten sind, so: 

23. Egerländer Töpferei, meist mit einfacher Blau- 
malerei, die noch heute in ihren Motiven mittel- 
alterliche Reminiszenzen verarbeitet; Hauptmotiv ist 
ein dreiturmiges Stadttor, wie es oft auf mittel- 
alterlichen Städtesi 'geln vorkommt. 

24. In Riedenburg, einer Vorstadt von Salzburg, 
entstanden besonders noch in der ersten Hälfte des 
18. Jahrh., unter Nachwirkung der mittelalterlichen 
Tradition (vgl. S. 284) und der Tätigkeit der dor- 
tigen Fayencefabrik einfache keramische Produkte. 
(Vgl. S. 295.) 

Bunzlau in Schlesien (nicht Jungbunzlau, wie 
häufig angegeben). Charakteristisch sind Gefässe 
mit kaffeebrauner, glänzender Glasur und aufgelegten 
stroh- und ledergelben Ornamenten und Wappen etc. 
Die politischen Vorgänge des 18. Jahrh., die sich 
in Schlesien abspielten, spiegeln sich auch in der 
Dekoration der Töpferware wieder, indem bald der 
österreichische Doppeladler, bald der preussische 
Adler als Zierstuck Verwendung findet. 

Steingut des 18. und 19. Jahrhunderts. 

Eine eigenartige Sparte der Keramik des 18. Jahrhunderts 
ist das englische Steinzeug, das als billiger Ersatz des Porzel- 
lans im Grossen fabrikmässig hergestellt, rasch den ganzen 
europäischen Markt überschwemmte und dadurch den meisten 
Fayence- und Porzellanfabriken Deutschlands ein Ende bereitete. 
(Vgl. S. 300). 

Die Glanzperiode dieser englischen Keramik beginnt mit 
Josiah Wedgwood, der 1757 in Burslem eine Fabrik gründete. 
Die Fabrikate Wedgwoods wurden mit Vorliebe durch Zusatz 
verschiedener Chemikalien in der Masse gefärbt. Am belieb- 
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testen war lange Zeit eine feine Rahm- oder Elfenbeinfarbe. 
Da dieses Geschirr den Beifall der Königin fand, wurde es 
„Queens-ware“ genannt. Auch rotes Steinzeug nach japanischer 
Art wurde vielfach fabriziert. 

Wedgwood stand vor allem unter dem Einfluss klassi- 
zistischer Kunstübung. Bezeichnend dafür ist der Name Etruria, 
den er einer von ihm 1769 neugegründeten keramischen Fabrik 
(bei Newcastle upon Tyne) gab. Nicht nur Prunkvasen, sondern 
gewöhnliche Gebrauchsgeschirre erhielten antikisierende Formen 
und Dekorationen. Damit im Zusammenhang steht die Erfin- 
dung neuer Tonmischungen, wie die sog. Basaltmasse oder 
„Egyptian-ware“, „jasper-ware“, eine Art Biskuit mit Relief- 
darstellungen, meist auf stumpfblauem Grunde, „cane-ware“ 
gelbes, und „red-ware“ rotes Geschirr. Als Formator tat sich 
besonders der Bildhauer John Flaxman hervor. Nach dem Tode 
Wedgwoods 1795 ging die Fabrik zurück. 

25. Werke aus der Fabrik des Josiah Wedgwood und 
seiner Nachahmer: Geschirre in eigenartiger Biskuit- 
masse und in Steinzeug hergestellt ; die so beliebten 
Reliefs in Weiss auf Blau (Jasperware); letztere 
vorzüglich zu Vasen, Medaillons, Gemmennach- 
bildungen benützt. — Kunstgeschichtlich von Interesse 
ist die Nachbildung der berühmten Portlandvase, 
eines antiken Glasgefässes mit figürlichen Relief- 
verzierungen. Trefflich sind die fast lebensgrossen 
Büsten aus Basaltmasse : Demosthenes (auf Schrank 
25) und Kaiser Antoninus Pius (in Saal 45 im Erd- 
geschoss). 

26. Deutsches Steinzeug des 18. Jahrh. Auch in 
Deutschland wurden natürlich besonders zu Anfang 
des 19. Jahrh. die billigen englischen Steingutwaren 
nachgeahmt. In Bayern vor allem in Nymphenburg, 
wo Inspektor Chr. Schmitz im Jahre 1828 eine 
ganze, Reihei von Proben aus einheimischen Erden 
herstellte. 


Digitized by Google 



Saal 79 


305 


Auch in Laim bei München wurde 1799 durch 
eine Gräfin von Chamisso eine Steingutfabrik ge- 
gründet, die ebenfalls nach englischem Vorgang meist 
Geschirr mit aufgedruckten Bildern (Veduten etc.) 
lieferte. 

Grünstadt in der Pfalz, wo 1801 van Recum 
eine Steingutfabrik gründete, verwendete mit Vor- 
liebe alte Frankenthaler Porzellanmodelle, stellte 
jedoch auch selbständig entworfene Figuren im 
Zeitkostüm her. 

Ebenda einige Erzeugnisse anderer Steingut- 
fabriken aus der Frühzeit des 19. Jahrh., so von 
Dallwitz in Böhmen oder von Aschach bei Kissingen, 
wo W. Sattler 1829 eine Manufaktur gründete. 

27. Zwischen den Säulen des Saales, dem Eingang 
gegenüber, sind 2 interessante Darstellungen in 
kleinen Tonfiguren aufgestellt, beides Arbeiten des 
18. Jahrh. Oben eine Hirschjagd, unten ein „chur- 
bayrischer Salz -Schiff -Zug, mittels welchen das 
Halleinische Kuffen- und Fuder- Salz durch das 
Halleinische Salzes-Haupt-Speditions-Amt St. Nicola 
vor Passau auf der Donau zu den auch churfürstl. 
Salzlegstätten Vilshofen, Straubing und Stadtamhof“ 
geführt, von da aus dann nach Ingolstadt und Donau- 
wörth gebracht wurde. Eine gleichzeitige kolorierte 
Zeichnung gibt ein anschauliches Bild dieses eigen- 
artigen Transportes. 

Saal 79. 

In diesem Raume fanden einige Öfen der späteren 
Zeit Aufstellung. Aus der Rokokoperiode stammen 
zwei schwarz glasierte Öfen, die ehemals im pfalz- 
bayerischen Schlosse Neuburg a. D. standen. Die beiden 
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grün glasierten Öfen aus Passau gehören bereits dem 
Schlüsse des 18. Jahrhunderts an. Die Empireperiode 
wird gut vertreten durch den gelben Ofen aus 
Stadtamhof, ein Erzeugnis einer zu Anfang des 19. Jahrh. 
in der Oberpfalz blühenden Ofenfabrikation. 

Neben den Aufgaben der Kleinplastik, die wir oben 
kennen gelernt haben, diente der Ton ab und zu auch 
zur Herstellung grosser Figuren, die eine selbständige 
künstlerische Stellung einnehmen. Zwei sehr gute 
Beispiele bieten eine hl. Elisabeth des 17. Jahrh. aus 
Oberhaching bei München (in Saal 77), sowie ein flöten- 
spielender meergrün glasierter Apoll des 18. Jahrh. 
Beide Figuren fast in Lebensgrösse. 

Eine weitere Verwendung im Dienste statuarischer 
Plastik fand der Ton noch für Herstellung kleiner Mo- 
delle von grossen Figuren, Gruppen oder Reliefs. 

In dem Glasschrank beßnden sich einige ausgezeich- 
nete Stücke aus der Blütezeit der Münchener Plastik im 
18. Jahrh. Hervorzuheben sind besonders: Freifigur des 
Bischofs St. Cajetan und 4 Reliefs mit Engeln, St. Petrus 
und St. Paulus, von Roman Anton Boos (J* 1810) für 
die Theatinerkirche in München gefertigt. — 4 Fragmente 
von Modellen (männliche Figur, Hohepriester, Prophet, 
Darstellung im Tempel) von Jgnaz Günther. Von dem 
gleichen Meister ein 1746 gefertigtes Relief: Maria in 
Engelsglorie. — Statuetten von Mars und Minerva, 
Modelle von Boos für die im jetzigen Hauptpostgebäude 
stehenden Figuren. — Apostelkopf, laut Inschrift von B. 
Reuss in Bamberg 1749 gefertigt. — Modelle für zwei 
Putten am Hochaltar der St. Michaelskirche in Berg am 
Laim von J. B. Straub. — 2 Tonmodelle von Peter 
Wagner in Würzburg, für Marmorreliefs an den Chor- 
stühlen in der Klosterkirche zu Ebrach. 
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Saal 80. 

Porzellan-Sammlung. 

Decke stukkiert nach Motiven aus dem Kloster 
Ottobeuren; zwischen den Stukkaturen zwei Ölgemälde 
von Belucci: Bacchanale und Allegorie auf den Sieg der 
. Wahrheit. 

Die Bildteppiche, niederländische und französische 
Fabrikate, stellen dar (beginnend links des Eingangs): 
Endymion und Selene; Bacchantenzug; Parkszene (von 
de Melter); Fest der Flora (von van der Heeke); Schäfer- 
stück; Toilette der Psyche am Meeresufer. 

Von Gemälden nennen wir: Über der Eingangs- 
und Ausgangstüre die Bildnisse des bayer. Hofkammer- 
präsidenten Ignaz von Widemann und eines weiteren 
Herrn dieses Geschlechtes, eines Rentmeisters von 
Burghausen, 18. Jahrh. Ferner eine Allegorie auf Karl 
Theodors Berufung auf den bayerischen Thron (1777). 

Der Saal enthält in den Schränken Teile der Por- 
zellan-Sammlung: Ostasiatisches Porzellan, sowie Er- 
zeugnisse der Manufaktur in Meissen. 

Ostasiatisches Porzellan. 

Das Porzellan ist eine Erfindung der Chinesen, die jedoch 
nicht, wie man früher angenommen, in die entlegenen Zeiten 
des grauen Altertums zurück reicht, sondern erst eine Errungen- 
schaft aus dem Bereich unserer Zeitrechnung ist. Vor dem 
Jahre 1000 wird wohl die Fabrikation chinesischen Porzellans 
ziemlich vereinzelt gewesen sein, erst von da ab scheint sich 
eine regere Industrie gebildet zu haben. 

Die Chinesen nennen das Porzellan Yao; unsere Bezeich- 
nung findet sich zuerst bei dem berühmten Reisenden Marco 
Polo 1298. Sie geht zurück auf die Kaurischnecke, die durch 
ihre Gestalt einem Schweinchen (porcella) ähnlich sieht und 
die damals wohl infolge der weissen Unterseite ihrer Schalen 
als Material für die Porzellanbereitung gegolten hat. 
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Die Glanzzeit des chinesischen Porzellans beginnt erst unter 
der Regierung des Kaisers Hsüante aus der Ming-Dynastie 
(1426—1436). Charakteristisch für diese Periode ist eine fein 
abgetönte Blaumalerei. Nach einer Zeit des Niederganges, die 
von 1567—1640, bis zum Sturze der Mingherrschaft dauert, 
erreicht das chinesische Porzellan unter K’ang-hsi (1662 — 1723) 
aus der Thsing-Dynastie seine zweite grosse Blüteperiode. 

Wohl ab und zu kam auch während des Mittelalters einmal 
ein Stück oder oft nur ein Scherben nach Europa. Der Markt für 
solche Ware wurde jedoch erst eigentlich durch die Entdeckung 
des Seeweges nach Indien um das Kap der guten Hoffnung er- 
schlossen. Ein Aufschwung aber trat erst ein, als die Holländer 1602 
ihre ostindische Kompagnie gegründet hatten. Mit Japan hatte 
von 1624—1854 ausser China allein Holland den Handel in Händen. 

Die älteren chinesischen Porzellane, die unser Museum 
enthält, sind in Saal 37 aufgestellt; es sind angeblich teilweise 
Schenkungen der Jesuitenmissionäre an Herzog Wilhelm V. 
von Bayern. (Vgl. S. 153.) 

Wie für den Export nach Siam, Indien und Persien sich 
die Chinesen dem landesüblichen Geschmack so geschickt an- 
zupassen wussten, dass man solche Erzeugnisse lange Zeit für 
einheimisches Fabrikat hielt, versuchten sie auch europäische 
Vorbilder getreulich nachzuahmen. Vor allem europäische Staats- 
und Familienwappen oder fürstliche Monogramme wurden in 
China besonders um die Wende des 17. Jahrhunderts nicht eben 
selten auf Teller und Gefässe gemalt, die für europäischen Ge- 
brauch bestimmt und bestellt waren. 

1. Chinesische Teller, darunter ein Stück mit Mono- 
gramm nach europäischer Vorzeichnung. 

2. Chinesische Teller mit dem Ehewappen von Pfalz 
und Hessen, hergestellt für Pfalzgraf Theodor 
Eustach von Sulzbach und seine Gemahlin Maria 
Eleonore Amalia von Hessen-Rheinfels-Rothenburg 
(zwischen 1708 und 1720). 

3. Chinesische Teller, mit Gold überzogen; aus der 
stumpfen Goldauflage ist mit dem Griffel eine Innen- 
zeichnung, meist Jagdszenen, „radiert*. 
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In dieser Technik fand man eine weitere Art, das fremd- 
ländische Produkt durch europäische Kunstübung zu beein- 
flussen bzw. umzugestalten. Diese Sitte ist zugleich ein Beweis, 
wie ausserordentlich hoch das asiatische Porzellan gewertet 
wurde. Wie man damals die Silberschätze, die früher in den 
Silberkammern verwahrt wurden, dauernd als Wandschmuck 
verwendete, so benützte man auch das Porzellan zu dekorativer 
Aufstellung in den Räumen. (Sog. Buffettsalon.) Das Porzellan 
galt als das wertvollste Material neben dem Edelmetall, und so 
blieb es auch im 18. Jahrhundert. 

Europäisches Porzellan. 

Meissen. Mit dem gesteigerten Luxus, den die Höfe Europas 
vor allem in Nachahmung des „Sonnenkönigs“ Ludwig XIV. von 
Frankreich von der Wende des 17. Jahrhunderts ab trieben, wuchs 
auch allenthalben die Nachfrage nach ostasiatischen Porzellanen. 
Ungeheuere Summen flössen dafür aus Europa über Holland 
nach Japan und China. Von selbst ergab sich dadurch der 
Wunsch, die Ware auch in Europa herzustellen. Die an vielen 
Orten unabhängig voneinander angestellten Versuche führten 
endlich nach mancherlei Irrgängen zu einem befriedigenden 
Resultate. Am Dresdener Hofe erfand 1707 der Alchymist Johann 
Friedrich Böttger ein rotes Steinzeug (sog. Böttgerware) und 1709 
das echte weisse Hartporzellan. Die nächste Folge war die Grün- 
dung der ersten europäischen Porzellanfabrik in Meissen, die der 
Ausgangspunkt für die Entwicklung einer eigenartigen Sparte des 
Kunstgewerbes bildete. Neben dem weissen Porzellan hielt sich 
das rote Steinzeug jedoch noch regelmässig bis etwa 1730. 

Die „Administration“ der neugegründeten Manufaktur hatte 
Böttger; ihm war der Hofgoldschmied Joh. Jakob Irminger bei 
Herstellung der Modelle behilflich. Barocke europäische Motive 
verbinden sich jetzt eigenartig mit ostasiatischen Formen. 

4. Früheste Erzeugnisse der M ei ssener Fabrik. Zu- 
erst die rote Böttgerware, durch mehrere gute 
Stücke vertreten. Dann Gefässe in echter Porzellan- 
masse, allerdings noch etwas lehmig-gelb und un- 
rein in Brand. Die Glasur ist vielfach zwischen den 
Verzierungen zusammengeflossen. Ebenso wie in 
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der Form des Gefässes hat auch in der Wahl der 
aufgelegten naturalistischen Blumen (Rosenzweige) 
Ostasien die Anregung gegeben. Der Reliefschmuck 
erklärt sich daraus, dass die technischen Unvoll- 
kommenheiten des Betriebes eine Dekoration mit 
Farben noch nicht gestatteten. 

Es schliessen sich Gefässe mit bunten Male- 
reien in ostasiatischem Stil an. 

Der Übergang zur „malerischen Periode* wird 
charakterisiert durch eine Anzahl von Gefässen 
mit Golddekor oder bunter Malerei, bei denen ost- 
asiatische und europäische Motive oft gemischt sind. 
Hervorzuheben sind die Teller mit dem sog. Drachen- 
muster, in leuchtendem Eisenrot, für die sächsi- 
schen Hofküchen und Hofkonditoreien angefertigt. 
Mit Böttgers Tod im Jahre 1719 endet die erste Periode 
der Meissner Fabrik. 

Bald erwachte der Wunsch, den ostasiatischen Erzeugnissen 
auch in der farbigen Ausschmückung der Porzellane gleich- 
zukommen. Die ersten Versuche der Art zeigen neben Gold- und 
Eisenrot, die sich bekanntlich am leichtesten im Feuer auf der 
Glasur befestigen lassen, verschiedene emailartige Farben, die 
jedoch infolge chemischer Vorgänge vielfach trübe, fleckig und 
blasig bleiben, auch leicht abspringen. Chinesische Porzellane mit 
farbigen Glasuren als alleinigem Dekor ahmte man, sehr be- 
zeichnend für den damaligen Geschmack, in Meissen nicht 
nach: man sparte entweder in den farbigen Gründen weisse 
Felder für Blumen oder figürliche Darstellungen aus oder malte 
solche direkt auf den farbigen Grund. 

Da das Meissener Porzellan um 2 Grad härter ist als das 
chinesische, erforderte es ein stärkeres Feuer zum Gutbrennen; 
darin lag anfangs eine wesentliche Schwierigkeit für die Ver- 
wendung der blauen Farbe. (Vgl. Karl Beding, Das Meissener 
Porzellan und seine Geschichte, Leipzig 1900, S. 31.) 

Erst mit der konsequenten Durchführung der Malerei wurde 
das Unternehmen auf die volle technische und künstlerische 
Höhe gehoben. Dieser Erfolg ist hauptsächlich der Tätigkeit 
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des Malers Johann Gregor Herold aus Wien zuzuschreiben, der 1720 
in die Fabrik eintrat und sich bald zum technischen Leiter empor- 
schwang. Unter ihm rechnet man die 2. grosse Periode der Meisse- 
ner Fabrik, die sog. „malerische Periode“ (1719, bzw. 1720 — 1735.) 

Herold war, wie ausdrücklich betont wird, wegen seiner 
Behandlung oder Beherrschung der bunten Farben, vor allem 
des Blau und Rot, nach Meissen berufen worden. „Die vielen 
von ihm angestellten Versuche haben ihm bald eine reiche Palette 
verschafft. Als Unterglasurfarben kannte er Kobaltblau, zu dem 
bald Braun binzutrat. Im übrigen wandte er ein kräftiges Blau, 
Meergrün, Zinnoberrot, Zitronengelb, Purpur und Violett als 
Schmelzfarben an, d. h. Farben, bei denen die färbenden Metall- 
oxyde mit einem Glasgemisch verbunden waren, das beim Ein- 
brennen in Fluss geriet. Diese durchscheinenden Farben ver- 
einigten sich mit der glänzend weissen Glasur zu einer präch- 
tigen, äusserst dekorativen Wirkung. Wie nun Ostasien für diese 
Farben und Zusammenstimmung massgebend war, so entlehnte 
man in der ersten Zeit auch die Vorbilder für die Zeichnung 
von China oder Japan. Ja, vielfach haben die Meissener Maler das 
Kopieren so gut verstanden, dass man auf den ersten Blick über 
den Ursprung zweifelhaft sein kann. Ausser den chinesisch- 
japanischen Figuren und Landschaften, die vielfach herangezogen 
wurden, waren es bestimmte Muster, die man verwandte, und 
zwar vielfach solche, die wegen ihrer Weichheit und Zartheit 
besonders gefielen; sie wurden immer von neuem in Meissen 
wiederholt: das sog. Hecken- und Kornährenmuster, das Ast- 
muster, die Muster mit zwei Rebhühnern, mit den Paradiesvögeln, 
mit dem roten Drachen, dem gelben oder grünen Löwen (wohl 
richtiger Tiger) , mit den Schmetterlingen , dem Schwarzdorn, 
„Fels und Vogel“, ferner das Tischchenmuster und solche mit 
den verschiedensten Blumen, bei denen Chrysanthemum und 
Paeonie eine Hauptrolle spielen.“ (Berling, S. 51 f.) 

Die Blaumalerei unter Glasur wurde in dieser Zeit nicht 
nur vielfach allein als Dekoration verwandt, sondern hin und 
wieder auch mit Schmelzmalerei zu einer kräftigen, wirkungs- 
vollen Verzierungsweise vereinigt. Von den für Blaumalerei be- 
rechneten Motiven hat sich besonders das sog. Zwiebelmuster grosse 
Beliebtheit errungen und sich — etwa seit Mitte der 40 er Jahre 
des 18. Jahrhunderts — bis heute erhalten; die Bezeichnung ist 
allerdings irrig, denn es handelt sich bei den Motiven dieses 
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Musters nicht etwa um Zwiebeln, sondern um japanische Pfir- 
siche, die als Randdekoration Verwendung fanden. 

Eine andere Art der Bemalung, bei der man sich gleich- 
falls an chinesisch-japanische Vorbilder hielt, zeigen die Fond- 
porzellane. Hier wurde der weisse Scherben bis auf kleine 
Felder, die man aussparte und mit bunter Malerei verzierte, mit 
einer Farbe, und zwar, mit Ausnahme von Braun, mit Ober- 
glasurfarbe bedeckt. 

5. In der Mitte des Saales vor allem Arbeiten Herolds 
und seiner Schüler. Darunter befinden sich aus- 
gezeichnet schöne Stücke mit trefflichen figuren- 
reichen Szenen bemalt, besonders sind die Chinoi- 
serien, eine fast selbständige Erfindung Herolds, in 
trefflichen Stücken vertreten, ebenso ausgezeichnete 
Schlachtenbiider, vornehmlich nach Kupferstichen 
von Rugendas u. a. 

Die dritte Periode Meissens wird bestimmt durch die Per- 
sönlichkeit des Modelleurs Johann Joachim Kändler, der 1731 in 
die Fabrik eintrat. Die Umgestaltung der Gefässformen, die Er- 
findung eines eigenen „europäischen Porzellanstiles“ unter dem 
Einfluss des Rokoko, sowie die Ausbildung einer reichen figür- 
lichen Plastik ist Kändlers Werk. Es beginnt die „plastische 
Periode“, die etwa 1735—1756 dauert. König August III. und 
Graf Heinrich von Brühl waren eifrige Mäzene und Förderer 
der Manufaktur, deren Betrieb sich immer mehr steigerte. Es 
entstehen jetzt die überaus reizvollen Gefässe mit „Blümchen- 
Belegen“, wie Vergissmeinnicht, Schneeballen, Weinlaub. Gleich- 
zeitig schuf Kändler eine reizvolle kleine Welt von Damen, 
Tänzern und Kavalieren; ebenso köstliche, naturalistisch bemalte 
Tiere, wie Fasanen, Hühner, Affen, Hunde u. a. 

„Für den weichen, sehr plastischen Stoff, der im Feuer um 
ein gut Teil sich verringerte, dessen Formen in der Gluthitze 
leicht eine Änderung erfuhren und sich allenthalben abstumpften, 
auch sonstige Fehler erlitten, musste eine Formbehandlung ge- 
funden werden, die diese Veränderung im voraus erwog und in 
ihrer künstlerischen Erscheinung berechnete. Auch die den 
scharfen Ausdruck der Formen hindernde Glasur und die durch 
diese auf der Oberfläche der durchschimmernden Masse erzeugten 
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Glanzlichter, die den bestimmten Umriss aufzulösen scheinen, 
mussten den im Material empfindenden Künstler bestimmen, 
mehr nach malerischen und dekorativen Effekten zu streben, ja in 
der möglichst kräftigen Ausbildung dieser Wirkungen das wesent- 
liche Ziel seiner Bemühungen zu erblicken.“ (Jean Louis 
Sponsel, Kabinettstücke der Meissner Porzellanmanufaktur von 
Johann Joachim Kindler, Leipzig 1900, S. 81.) 

„Einige Besonderheiten des Materials, wie das bedeutende, 
nicht immer gleichmässige Schwinden der Masse und das Be- 
decken mit Glasur, wodurch grössere Feinheiten leicht verloren 
gehen, widersprechen der Anwendung geradliniger strenger 
Formen. Dagegen eignen sich hierzu vorzüglich die geschwun- 
genen Linien, das Ungezwungene, das Vermeiden der Symmetrie 
und das Leichte, Zierliche, Kleine und Tändelnde, das dem 
Rokoko anhaftet.“ (Beding, S. 93.) 

Das Zierlich -Kleine bildet das eigentliche Gebiet des Por- 
zellankünstlers. Das Porzellan ist das Lieblingskind der Zeit 
des Rokoko. 

„Statt der in der vorigen Periode mit Vorliebe gebrauchten 
Schmelzfarben bediente man sich nun durchgängig solcher Far- 
ben, die weniger Flusszusatz enthielten. Die Farben selbst und 
ihre Mischungen wurden zahlreicher. Es traten z. B. zu dem 
alten Gelb- und Ziegelrot noch etwa Mitte der vierziger Jahre 
Rosa und Pompadourrot hinzu.“ (Beding, S. 117.) „Man verstand 
es vortrefflich, durch leichte farbige Höhung oder bescheiden an- 
gebrachte Verzierungen die Wirkung der Form zu verstärken oder 
erst zur eigentlichen Geltung zu bringen. Besonders ist die 
Staffierung der Figuren und Gruppen, sowohl in den Gewändern 
als auch in der Behandlung des Fleisches, meist von einer be- 
wunderungswürdigen Feinheit und Zartheit. Diesen Arbeiten ge- 
genüber erscheinen die der späteren Zeit hart und häufig wie mit 
Farbe angestrichen.“ (Berling, S. 115.) 

Alle diese Figuren und Gruppen hatten eine bestimmte Ver- 
wendung. Sie hatten vornehmlich als Tafelschmuck zu dienen. 
Es war nämlich noch im 18. Jahrhundert Brauch, bei festlichen 
Anlässen sog. Schauessen in der Mitte der Tafel oder auf ge- 
sonderten Tischen aufzubauen. Zumeist wurden bestimmte Vor- 
stellungen mit allegorischen oder mythologischen Gestalten zur 
Anschauung gebracht. So spielten die zahlreichen Porzellan- 
Amoretten besonders bei Hochzeiten eine gewisse Rolle. Dadurch 
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erklärt sich die Entstehung dieser kleinen Welt von Göttern, alle- 
gorischen Figuren, Putten, Maskeraden u. a. 

Dass der Bossierer bei der Modellierung der Figuren sich 
oft und gerne an bequeme Vorlagen, besonders Stiche, aber auch 
an Plastiken grossen Stiles hielt, ist selbstverständlich. 

6. Figürliche Werke Kändlers und seiner Mitarbeiter, 
chronologisch geordnet. Hervorzuheben ist vor allem 
die sog. „polnische“ Gruppe, „der Handkuss", die alle 
Vorzüge der Kunst Kändlers zum Ausdruck bringt. 
Bemerkenswert sind auch die ausgezeichneten Vogel- 
figuren nach Modellen Kändlers. Auch der Nach- 
folger Kändlers als Modellmeister, der Franzose 
Acier, ist mit einigen Figürchen vertreten. 

7. Auswahl von Gefässformen, vor allem aus der Periode 
Kändlers, jedoch auch aus späterer Zeit, bis in 
den Anfang des 19. Jahrhunderts. Beachtenswert 
sind die Gefässe mit aufgelegten plastischen Blüm- 
chen, ebenso die mit gemalten Vögeln oder „deut- 
schen“ Blumen, die um 1750 die sog. „indianischen“ 
Blumen verdrängten. 

8. (Rechts vom Ausgang) Garnitur von Gefässen mit 
sog. Schneeballendekor; darüber 2 grosse Prunk- 
vasen mit zitronengelbem Fond, wie sie der König 
zu Geschenken an auswärtige Fürstenhöfe ver- 
wendete, bezeichnet mit der sog. Königsmarke AR. 

Nach dem Austritt Herolds (1765) und dem Tode Kändlers 
(1775) erlebte Meissen eine immer mehr zurückgehende Nach- 
blüte, die man nach dem leitenden Beamten Grafen C. Marcolini 
die „Marcolinizeit“ nennt. Wie anderwärts tritt jetzt auch hier der 
etwas nüchterne Klassizismus, der die wahre Schönheit in der 
Antike suchte, in den Vordergrund, sehr zu ungunsten des innig 
mit dem Rokoko verknüpften Porzellanstiles. 

ln dieser „akademischen Periode“ treten die zierlichen 
Spitzenfiguren auf. (Beding, S. 137.) Damals wurden auch be- 
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sonders schöne Schäferszenen hergestellt, die sich durch gra- 
ziösere Leichtigkeit gegenüber Kändler auszeichnen. 

Die Marke der Meissener Fabrik sind zwei gekreuzte 
Schwerter; sie sind etwa 1726 zum ersten Male nachweisbar. 
Ein Punkt zwischen den Griffen der Schwerter deutet auf die 
Zeit von ca. 1763—1774, ein Stern an derselben Stelle ungefähr auf 
die Periode der Leitung Marcolinis (1774— 1814). Daneben finden 
sich für ganz bestimmte Zwecke noch andere Marken, wie AR 
(Augustus Rex), Merkurstab; oder Bezeichnungen der Zweck- 
bestimmung, wie KHC (Kgl. Hofkonditorei), CHK (Kurfürst- 
liche Hofküche). 

Saal 81. 

Porzellan-Sammlung. 

(Fortsetzung). v 

An der stukkierten Decke vier allegorische Bilder: 
das Bad der Venus; Herkules und Omphale und zwei 
mythologische Szenen; von Pietro Liberi (Libertino), 
•f- 1687. An den Wänden viele Bildnisse, darunter die 
des Kurfürsten Karl Albert und ein vorzügliches Porträt 
des Malers Biendinger, von der Hand Kupetzkys. Kultur- 
historisch von Interesse sind zwei schöne Jagdbilder 
von J. F. Beich, (*j* 1748), dem Hofmaler Max Emanuels. 

Die Glasschränke enthalten vornehmlich Porzellane 
aus Berlin, Wien, Höchst und kleineren deutschen 
Manufakturen des 18. Jahrh., sowie Erzeugnisse eng- 
lischer, französischer und anderer Fabriken ausserhalb 
Deutschlands. 

Die glänzenden Erfolge der Meissener Fabrik führten allent- 
halben zu ähnlichen Versuchen. Neben den Bestrebungen, das 
Arkanum des echten Porzellans zu erlangen, wurden auch Nach- 
ahmungen der roten Böttgerware, besonders der mit dunkel- 
brauner Glasur, lange Zeit an verschiedenen Orten ausgeführt. 
Die meisten dieser in der Regel nur Gebrauchszwecken dienenden 
Gefässe wurden in Plaue an der Havel hergestellt; das Fabrikat 
führte in der Regel den Namen „Brandenburger Porzellan“. 
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In dieser Art hat sich besonders die Bayreuther Fayence- 
fabrik hervorgetan, der von Zeitgenossen das Zeugnis ausgestellt 
wurde, dass man dort besonders gut Gold und Silber in braune 
Gefässe einzubrennen verstände. (Vgl. auch S. 293 ff.) 

1. Treffliche Stücke Bayreuther Provenienz. — Vor 
allem beachtenswert ist der bauchige Krug, mit Augs- 
burger Silbermontierung. 

Als Nachfolger Meissens entstanden in Deutschland im 
Laufe des 18. Jahrhunderts eine grosse Anzahl Fabriken, die 
echtes Porzellan herstellten. Wir führen die einzelnen Fabriken 
nach der Reihenfolge der Aufstellung ohne chronologische Rück- 
sicht auf das Gründungsdatum auf. 

In Berlin gründete 1751 der Kaufmann W. K. Wegely eine 
Porzellanfabrik. Trotz der anfänglichen guten Erfolge gab der 
Gründer das Unternehmen bald (1757) auf. Ein Kaufmann 
J.E.Gotzkowski setzte die Fabrik dann mit Arbeitern aus Meissen 
fort, um sie 1763 Friedrich dem Grossen zu verkaufen. Be- 
deutende Aufträge des Königs zur Ausstattung der neuerbauten 
Schlösser und zu fürstlichen Geschenken hoben den Betrieb 
ausserordentlich. Die hervorragendsten Künstler waren der 
Bossierer F. E. Meyer, der Maler K. W. Böhme, der Porzellan- 
maler J. B. Borrmann und der Mosaikmaler K. J. C. Klipfel, 
sämtliche früher in Meissen tätig. Besonders begehrt waren 
reizende einfarbige Rotmalereien, in Eisenrot oder Rosenrot, wo- 
mit Landschaften, Figuren und Blumenstücke hergestellt wurden. 

Als Marke hatte die Berliner Fabrik in der frühesten Zeit 
unter Wegely (1750—1757) den Buchstaben W. Gotzkowski 
signierte mit einem G. Seit der Übernahme durch den König 
1763 trat an dessen Stelle ein Szepter in Blaumalerei. 

2. Erzeugnisse der Berliner Fabrik. — Stücke aus 
der Wegely-Zeit sind allerdings nicht vorhanden. 
Dagegen ist aus dor folgenden Periode hervorzu- 
heben: Teeservice mit eisenrotem Dekor, für das 
Kgl. Schloss in Charlottenburg hergestellt; frühe 
Malerei nach Entwürfen von Gotzkowsky, 1763. — 
Eine ebenfalls auf Gotzkowsky zurückgehende Ober- 
und Untertasse mit Hühnern. — Figur der Venus, 


Digitized by Google 



Saal 81 


317 


auf Kissen ruhend; gutes Stück um 1770 bis 1780. — 
Teller mit Blumenarrangements in Rosenrot, der 
Lieblingsfarbe Friedrichs des Grossen. — Dem 
Anfang des 19. Jahrhunderts gehört bereits die in 
Biskuitmasse gearbeitete Sitzstatuette Trajans an. 
Weitaus die meisten dieser Stücke sind Geschenke 
S. M. des Kaisers Wilhelm I. an das Museum. 

In Wien errichtete bereits 1718 der Holländer Du Paquier 
mit Meissener Überläufern, dem Maler Unger (Hunger) und dem 
Arkanisten Stölzel, eine Fabrik, die sich nach kurzer Nachahmung 
ostasiatischer Vorbilder einen eigenen Porzellanstil (sog. „Prinz- 
Eugen“) bildete. 1744 ging die Fabrik in Staatsbesitz über. Die 
„Kaiserliche Porzellanmanufaktur“ verfiel aber bald in geistlose 
Nachahmung Meissener Muster, was ihren baldigen Rückgang 
zur Folge hatte. Erst der von Joseph II. eingesetzte Direktor 
Konrad von Sorgenthal (1784—1805) hob den Betrieb wieder in 
technischer und künstlerischer Rücksicht. Die klassizistische 
Periode ist für Wien die eigentliche Glanzzeit; besonders in 
Miniaturporträts und Veduten wurde Bedeutendes geleistet. Das 
Figürliche nach antiken Mustern, meist in Biskuit, pflegte der 
Hofstatuarius Beyer und sein Schüler Grassi. Unter dem folgen- 
den Direktor Niedermeyer (1805—1828) machte sich eine anti- 
quarische Richtung geltend, die oft noch treffliche Erzeugnisse 
aufzuweisen hat. 

Die Marke der Wiener Fabrik ist der österreichische Binden- 
schild, der anfangs vertieft in den Scherben eingedrückt, später 
bis zum Jahre 1825 in Blau unter der Glasur ausgeführt wurde. 

3. Wiener Porzellan. Von Figuren sind hervor- 
zuheben : verschiedene zierliche Rokokofiguren, um 
1760. — Gruppen: Mann und Frau im Getreidefeld; 
Fischer und Gärtnerin; Liebeserklärung. Biskuit- 
figuren: Gruppe schaukelnder Mädchen; Statuette des 
Kaisers Franz I. von 1835. — Unter dem Geschirr 
fällt besonders das Weihwasserkesselchen auf, sowie 
die beiden Messkännchen ; endlich eine Reihe fein 
gemalter Ober- und Untertassen und Teller. 
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Die Gründung der Porzellanfabrik in Höchst am Main auf 
kurmainzischem Gebiete erfolgte erst 1746 durch Privatleute. 
Die Entwicklung der Fabrik stiets jedoch im Anfänge auf grosse 
Schwierigkeiten. Als künstlerischer Leiter war ursprünglich 
Adam Friedrich von Löwenfink tätig. Unter Kurfürst Karl Joseph 
von Erthal erfolgte 1778 der Übergang des Betriebs auf landes- 
herrliche Rechnung. 1798 wurde die Fabrik, deren Finanzen 
ein bedenkliches Defizit aufwiesen, versteigert. (Vgl. auch S. 295.) 

Künstlerisch war die Fabrik stark von Meissen beeinflusst 
schon durch die Tatsache, dass die meisten ihrer Kräfte von 
Meissen bezogen wurden. Die charakteristischen Arbeiten der 
Fabrik fallen kurz nach der Mitte des Jahrhunderts. Figuren 
bildeten einen Hauptteil der Fabrikation, der Zeitströmung nach 
Mitte des Jahrhunderts entsprechend schon strenger statuarisch 
in der Auffassung und plastischer gedacht als die Meissener 
Arbeiten. 

Drei Modellmeister traten namentlich hervor : Laurentius 
Russinger (ca. 1762—1766), Johann Peter Melchior, der bedeu- 
tendste Meister (ca. 1770-1780), endlich Karl Ries (1785—1794) 
Nach dem Eingehen der Höchster Manufaktur übernahm 
die Steingutfabrik in Damm bei Aschaffenburg die Mehrzahl der 
Höchster Modelle und fertigte darnach in der 1. Hälfte des 
19. Jahrhunderts Figuren und Gruppen. 

Als Fabrikmarke diente für Höchst das Rad im Wappen des 
Fürstentums Mainz. Diesem Zeichen wurde in Damm noch 
ein D beigesetzt. 

4. Höchster Porzellan. Von schlichtem Reiz in 
Auffassung und Wiedergabe sind die Höchster Kin- 
dergruppen nach Modellen Melchiors, oder Gruppen 
nach Szenen des täglichen Lebens: Bettler, Jäger 
und Jägerin mit Hund, Schäfer und Tchäferin, Holz- 
hacker, Maurer, badendes Mädchen. Die Service- 
raalereien unterscheiden sich von dem anderer Fa- 
briken durch ein leuchtendes Purpurrot. Vasen und 
Leuchter im Stil Ludwigs XVI., um 1785. 

In der unteren Reihe verschiedene Stücke aus 
der Fabrik Damm. Meist nach Höchster Modellen 
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gearbeitet. Infolgedessen sind die Erzeugnisse 
von Damm auch für die Geschichte von Höchst 
von Interesse. Beachtenswert ist vor allem die 
Gruppe: Venus und Amor, nach einem Modell 
von Melchior. 

Unter der grossen Zahl kleinerer Porzellanfabriken, die in 
Deutschland im Laufe des 18. Jahrhunderts noch entstanden, 
sind besonders die Thüringer Fabriken hervorzuheben. Meist 
Gründungen der Familie Greiner, stehen diese Manufakturen 
auch technisch und künstlerisch in Zusammenhang. Vertreten 
sind in unseren Sammlungen — allerdings nur durch wenige Stücke 
— vor allem: 

Kloster Veilsdorf (1762), Rudolstadt (1758), Limbach 
(1769), Wallendorf (1764). 

Andere kleinere Porzellanfabriken von mehr lokaler Be 
deutung waren Fürstenberg und Fulda. 

Fürste nb erg, 1747 vonHerzog Karl von Braunschweig ins 
Leben gerufen, gelangte erst 1770 zu wirklicher Blüte. Aber 
schon 1780, nach dem Tode des Begründers, ging das Unter- 
nehmen wieder zurück, um sich allerdings nur für kurze Zeit 
nochmals unter König Jöröme von Westfalen zu erheben. Fabrik- 
marke ist ein F, später das springende Pferd des Braun- 
schweigischen Wappens. 

Fulda, 1765 gegründet von Fürstbischof Heinrich, ist bald 
zu schöner Blüte gediehen, bis ihr der Krieg mit Frankreich 
1790 ein Ende bereitete. Marke: zuerst ein griechisches Kreuz; 
später Doppel-F unter Fürstenhut, in Unterglasurblau. 

Hier fügen wir die Fabrik in Niederweiler im Eisass an. 
Als Fayence- und Porzellanfabrik gegründet von Johann Ludwig 
von Beyerle, dem Direktor der Strassburger Münze, unter Heran- 
ziehung deutscher Arbeiter im Jahre 1766. Als Modelleure 
werden vor allem gerühmt Charles Sauvage, genannt Lemire, 
und Favot. (Vgl. S. 297.) 

Vertreten ist die Fabrik Niederweiler nur durch eine 
grosse, fein modellierte Biskuitgruppe, die vier freien 
Künste vorstellend, Mimik, Malerei, Baukunst, Bild- 
hauerei, um 1800. (Auf Schrank 3 in Mitte des Saales.) 
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5. Thüringer Porzellan. Meist gewöhnliche Ge- 
brauchsware. Von Interesse ist ein Vergleich der ein- 
zelnen thüringischen Fabrikate in ihrer gegenseitigen 
Abhängigkeit, besonders der Stücke mit rotem Blumen- 
dekor. Fulda ist durch eine feingemalte Tasse ver- 
treten. Ebenda zwei Stücke von Fürstenberg. 

Eine Privatfabrik, die 1745 in Vincennes gegründet worden 
war, wurde 1753 zum Teil von König Ludwig XV. übernommen; 
die Manufaktur erhielt den Namen „Manufacture Royale de lapor- 
celaine de France“. Infolge bedeutender Steigerung der Pro- 
duktion wurde die Fabrik bald, 1756, in das benachbarte Sfevres 
verlegt. Das Material war durchweg weiches, sog. Frittenpor- 
zellan (pätetendre), welches technisch eigentlich mehr dem Gebiete 
der feinen Fayence angehört. 

Begünstigt durch den König, entwickelte sich die Fabrik 
in kurzer Zeit aufs glänzendste; im Reichtum der Farbenpalette 
übertraf sie alle anderen Anstalten. Besonders Blau in verschie- 
dienen Nuancen, Eisen- und Rosenrot, sowie Apfelgrün verbanden 
sich mit reicher und solider Vergoldung. 

Echtes Porzellan wurde erst 1769 hergestellt: der Charakter des 
Fabrikats blieb jedoch annähernd der gleiche. Mit der Herrschaft 
des Empirestiles sank auch die künstlerische Bedeutung der Fabrik. 

Als Marke führte die Fabrik zwei gekreuzte L (Louis) und 
wechselnde Jahresbuchstaben (A für 1753 usf.) Mit dem König- 
tum verschwand diese Marke, um verschiedenen Bezeichnungen 
im Anschluss an die jeweilige Regierung Platz zu machen. Da- 
neben sind häufig sog. Malermarken angebracht. 

6. Unsere Sammlung von Sfcvresporzellan zeichnet 
sich durch ein kostbares buntes Service mit Vogel- 
malerei aus der Zeit um 1760 aus. Von den be- 
rühmten Biskuitfiguren der Fabrik sind nur zwei Stück 
vorhanden. Unter Biskuit versteht man bekanntlich 
weisse Porzellane, die ohne Glasur geblieben sind, 
die also eine etwas rauhe körnige Oberfläche haben. 
Selbstverständlich eignet sich diese Technik nicht 
für Geschirre und Gefässe, sondern nur für Figuren. 
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Neben der Staatsanstalt Sfevres blühten in Frankreich wäh- 
rend des 18. Jahrhunderts noch verschiedene grössere Fabriken. 
Der Protektion der Königin Marie Antoinette erfreute sich die 
Fabrik von A. M. Leboeuf in Paris, rue Thiroux, 1778 gegrün- 
det. Das Fabrikat, oft mit feinen Blumen, besonders Korn- 
blumen verziert, erhielt den Namen „Porcelaine de la Reine“, 
und wurde auch entsprechend mit dem gekrönten A oder MA 
(Marie-Antoinette) bezeichnet. 

Selbstverständlich entstand besonders im Anfang des 
10. Jahrhunderts noch eine grosse Anzahl anderer privater Fa- 
briken in Frankreich, die jedoch die künstlerische und wirt- 
schaftliche Bedeutung der staatlichen Betriebe des 18. Jahr- 
hunderts nicht auch nur annähernd zu erreichen vermögen. 

Auch in anderen Ländern fand natürlich die Porzellan - 
fabrikation vielen Anklang. In St. Petersburg gründete um 
1746 die Kaiserin Elisabeth eine Fabrik, die jedoch erst um 
1760 unter Katharina II. zu voller Leistungsfähigkeit gelangte. 
Anfangs wurden Deutsche, dann meist Franzosen beschäftigt. 
Als Marke dienen die Anfangsbuchstaben der russischen Regenten. 

In Moskau Hess sich 1780 der Engländer A. Gardner alt 
Porzellanfabrikant nieder. Die Erzeugnisse sind mit dem vollen 
Namen Gardner in russischer Schrift bezeichnet. 

In England wurde eigentliches Porzellan nur in verhältnis- 
mässig geringem Umfange produziert. Zu den Fabriken, die 
dort am frühesten Porzellan herstellten, gehört Derby, wo nach 
Mitte des 18. Jahrhundertsein Franzose Andr£ Planche eine Fabrik 
angelegt hatte. Das Unternehmen, in dem andere, wieChelsea und 
Bow aufgingen, blieb bis 1815 im Besitze der Familie Duesbury. 

7. Französisches Porzellan aus verschiedenen 
Fabriken. Teile eines Tafelservices aus der Fabrik 
„de la Reine“ in Paris; um 1780. 

Ebenda verschiedene originelle Erzeugnisse vom 
Anfang des 19. Jahrh. besonders aus der Fabrik 
von Nast in Paris. Ebenfalls mit Arbeiten vom An- 
fang des 19. Jahrh. ist die Fabrik von Dagoty 
in Paris vertreten, gegründet von Fr. M. Honorö 
1785, die unter dem ersten Kaiserreiche den Namen 
„fabrique de lTmpßratrice* führte. 

21 
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Russisches Porzellan. Aus der kaiserlichen 
Fabrik ein Teller mit Fabrikmarke unter Kaiser 
Nikolaus I. Auch aus der Fabrik von Korniloff in 
Petersburg sind einige Teller und eine originelle 
Zuckerdose vorhanden. Aus der Fabrik des A. Popoff 
in Moskau ist eine Tasse vorhanden, bezeichnet 
mit den Namensinitialen des Fabrikbesitzers. 

Englisches Porzellan ist nur durch ein Stück 
der Fabrik Derby vertreten, eine Tasse, merkwür- 
digerweise nach Frankenthaler Vorbild kopiert, mit 
Putten in ausgesparten Medaillons. 

Von italienischen Porzellanfabriken, die die 
alte keramische Tradition Italiens gegen Mitte des 
18. Jahrh. wieder aufnahraen, ist vertreten: Venedig 
und Neapel (Tasse mit Reliefdarstellungen aus der 
Sintflut). 

Auch in der Schweiz, wo von alters her die keramische 
Produktion in hoher Blüte stand, war die Entstehung einer 
Porzellanfabrik nur selbstverständlich. Das Unternehmen wurde 
1763 im sog. Schoren zu Bendlikon bei Zürich von einer Aktien- 
gesellschaft ins Leben gerufen. Die technische Leitung hatte 
der aus Höchst entwichene Adam Spengler. Als Maler war 
u. a. Heinrich Füssli tätig (1771 — 1781). Nach 1800 wurde nur 
noch Fayence gefertigt. Als Marke diente der Buchstabe Z 
in Blau unter der Glasur. 

ln Holland ist vor allem die Fabrik von Loosdrecht, 1784 
nach Amstel verlegt und dort erst zu einiger Bedeutung gelangt, 
sowie die Manufaktur im Haag, gegründet 1778 von Anton Lincker, 
hervorzuheben. Letztere Fabrik hatte als Marke einen Storch, 
der eine Schlange im Schnabel hält, während Amstel einfach 
mit A in Unterglasurblau zeichnete. 

ln Belgien trat vor allem die Fabrik zu Tournay mit einer 
lebhaften Produktion, besonders nach Mustern von Sfevres, hervor. 

8. Von der Züricher Fabrik ist ein mit bunten Blumen 
bemaltes Kaffeeservice von ca. 1765 vorhanden. Von 
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der figürlichen Plastik der Fabrik gibt ein Tafel- 
aufsatz mit vier zierlichen Jägergestalten eine 
Vorstellung. 

Holländische Fabrikate: ein Teller von 

Amstel, ca. 1790. Kanne und Räuchergefäss vom 
Haag, sog. Storchenporzellan. 

Verschiedene Teller und Tassen von Tournay. 
Von Mitte des 18. Jahrh. bis etwa 1820. (Geschenke 
des Herrn Eugfcne Soil in Tournay.) 

Saal 82. 

Fortsetzung der Porzellan-Sammlung. 

Decke stukkiert; das Ölgemälde in der Mitte stellt 
Apollo auf dem Sonnenwagen dar. (Kopie nach einem 
Gemälde des Andreas WolfF, früher in dem sog. „Vier- 
schimmelsaale“ der Kgl. Residenz in München.) Über 
dem Eingangsbogen Spiegel nebst bemalten Porzellan- 
vasen (sog. Flöten) auf Postamenten. 

Die Hautelissen „Frühling“ und „Herbst“ neben 
zwei schmäleren, Pomona und Flora darstellend, sind 
schöne Erzeugnisse der Münchener Manufaktur von 1774. 
(Über die Münchener Gobelinfabrik vgl. S. 170.) 

Bildnisse: Kurfürst Max III. Joseph von Bayern, 
der Vielgeliebte, Gründer der Porzellanmanufaktur 
Nymphenburg, und Karl Theodor von der Pfalz, Gründer 
der Manufaktur Frankenthal. 

Dieser Saal enthält vornehmlich Werke aus den 
süddeutschen Fabriken: Ansbach- Bruckberg, Ludwigs- 
burg, Frankenthal; endlich Erzeugnisse der Nymphen- 
burger Fabrik. 

In der seit 1710 bestehenden Fayencefabrik in Ansbach 
(vgl. S. 293) wurde in den Jahren 1758—1762 von einigen Arbeitern 
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aus Sachsen die Porzellanfabrikation in Gang gebracht. Wohl 
1762 wurde die vom Staat übernommene Manufaktur durch den 
prachtliebenden Markgrafen Christian Friedrich Karl Alexander 
in das fürstliche Jagdschloss Bruckberg verlegt. Als artistischer 
Leiter war lange Zeit Johann Friedrich Kaendler, ein Vetter des 
berühmten Meissener Künstlers, tätig. Durch Veranstaltung von 
Porzellan-Lotterien suchte man dem Betrieb aufzuhelfen. 

Als Kunstmaler wird besonders Johann Melchior Schöll- 
hammer genannt, durch Landschaften zeichnete sich der vorher 
in Frankreich beschäftigte Johann Stenglein aus, Kahl und Schreit- 
müller waren vortreffliche Blumenmaler; als Modelleur und 
Bossierer wird besonders Laut genannt. Mit dem Übergang der 
Fürstentümer Ansbach und Bayreuth an Preussen kam auch 
die Fabrik in preussische Verwaltung; ein Projekt, die beiden 
Manufakturen Bruckberg und Berlin zu verschmelzen, kam nicht 
zur Ausführung, dagegen begann unter der Direktion Schöll- 
hammers 1793 in Bruckberg ein neuer Aufschwung. 

Mit dem Fürstentum kam 1806 auch die Fabrik an Bayern; 
im nächsten Jahre wurde sie versteigert. Jedoch erst 1860 wurde 
der Betrieb völlig eingestellt. 

Als Marken kommen vor: Wappen der Stadt Ansbach mit 
Fluss, in dem drei Fische schwimmen; Anfangsbuchstabe des 
Stadtnamens: A; Wappen des Fürstentums: ein Adler. Oft treten 
auch bei einem Stück zwei dieser Marken gleichzeitig auf. 

1. Ansbacher Porzellan. Beachtenswert ist vor 
allem das Köpfchen am Ausguss der Kannen, als 
charakteristisch für die Ansbacher Fabrikate. Aus- 
gezeichnet sind auch die Blumenmalereien und die 
in Eisenrot dekorierten Stücke. Zeit etwa 1760 — 1770. 
Die Teller sind teilweise Nachahmungen Berliner 
Erzeugnisse, die Friedrich der Grosse in Auftrag 
gegeben hatte. Die Figur, der Winter, ist ein aus- 
gezeichnetes und seltenes Stück aus einer Folge der 
vier Jahreszeiten. 

Im Jahre 1758 gelang es dem Arkanisten Ringler, den 
Herzog Karl Eugen von Württemberg für die Errichtung einer 
Porzellanmanufaktur in Ludwigsburg zu interessieren. Die 
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Fabrik stand bald technisch und künstlerisch in voller Blüte. 
Als Modelleur ist vor allem der Bildhauer Johann Christian 
Beyer, als Maler Gottfried Friedrich Riedel beschäftigt. Grosse 
fürstliche Aufträge stellten der Fabrik lohnende Aufgaben. 

Der schlichte Geist, der Melchiors Kindergruppen in Höchst 
charakterisiert, ist auch für die meisten Arbeiten Beyers be- 
zeichnend: Kinder, im Spiel belauscht, kosende Schäferpaare, 
tätige Arbeiter sind seine Modelle. Gegen Ende des Jahrhunderts 
nähert sich Beyer vollends dem „antikischen“ Stile. Die Plastik 
ist ausserordentlich vielseitig. Die Fabrik ging 1824 ein. 

Marke ist ein doppeltes C unter einer Fürstenkrone; von 
dieser Krone erhielt das Ludwigsburger Porzellan seltsamer- 
weise im Ausland den Namen „Kronenburger“. 

2. Ludwigsburger Porzellan. Geschirre, fein mit 
Blumen bemalt, meist mit Malermarke versehen, 
grossenteils Geschenke S. M. des Königs Karl von 
Württemberg. Originell ist das mit Reliefschuppen 
ausgestattete Service. Verschiedene sog. Galanterien, 
wie Stockknöpfe. Figuren: Bilderhändlerin, Dame 
am Spinett, Zitronenverkäufer, Bettler und Bettlerin, 
Tanzendes Paar, alle um 1770. Allegorische Figur, 
sog. Veritas; Bacchantenpaar am Obelisk; Badendes 
Mädchen, diese drei nach Modellen von Beyer. Das 
„badende Mädchen“ ist nach einer grossen Figur des 
französischen Bildhauers Falconet modelliert. 

Den Beschluss der Porzellan-Sammlung bilden die 
beiden von Wittelsbacher Fürsten ins Leben gerufenen 
Fabriken von Frankenthal und Nymphenburg. 

1755 erhielt der Strassburger Fabrikant Paul Anton Hannong 
von Kurfürst Karl Theodor von der Pfalz die Erlaubnis zur 
Errichtung einer Porzellanmanufaktur in Frankenthal. Das 
Etablissement ging 1759 an dessen ältesten Sohn Joseph Adam 
über, wurde jedoch bereits 1762 vom Kurfürsten angekauft. 
1795 wurde die Fabrik durch den Einfall der Franzosen im 
Rheingau französisches Nationaleigentum. Bald jedoch wieder 
pfälzisch geworden, wurde sie 1800 durch Kurfürst Max IV. 
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Joseph aufgelöst, bzw. mit der Nymphenburger Manufaktur 
vereinigt. 

Joseph Adam Hannong scheint auch künstlerisch tätig 
gewesen zu sein. Hauptmeister für Modelle war 1759 bis za 
seinem 1776 erfolgten Tode Karl Gottlieb Lück. Viele Modelle 
lieferte auch der Mannheimer Hofbildhauer Konrad Linck 
(1732—1802). Seit 1779 ist Johann Peter Melchior, bist dahin 
in Höchst tätig (vgl. S. 318), in Frankenthal beschäftigt. Grosse 
figurenreiche Kompositionen sind sein Werk. Seine Haupt- 
tätigkeit fällt jedoch schon in die spätere Zeit, wo man den 
Geschmack an den figürlichen Werken der Porzellankunst bereits 
fast verloren hatte. 

Die frühen Arbeiten der Fabrik sind mit dem bayer. Rauten- 
schild in Unterglasurblau, dann mit dem pfälzischen Löwen 
bezeichnet; daneben findet sich meist das Monogramm des 
Joseph Adam Hannong. Später (seit 1762) ist die Marke der 
verschlungene Namenszug Karl Theodors (CT) mit Krone. In 
den 60 Jahren findet sich auch öfters das Monogramm (AB) des 
Direktors Adam Bergdoll; später (von 1770 ab) die abgekürzte 
Jahreszahl, ebenfalls in Unterglasurblau. 

3. Frankenthaler Porzellan. Unter den Figuren 
ist am wichtigsten die leierspielende Dame, in feinge- 
arbeitetem, spitzenbesetztem Kleid, rückseitig be- 
zeichnet: J. A. Hannong = 1761; also eine Original- 
arbeit von Joseph Adam Hannong von äusserster 
Seltenheit. Zahlreiche Gesellschafts- und Kinder- 
Gruppen, meistens nach Modellen von Hannong oder 
Lück. Weibliche Büste, der Sommer, von Linck 
modelliert. Figur eines alten Mannes (Winter) und 
Schnitterin (Sommer), ebenfalls aus einer Jahres- 
zeitenfolge und nach stilistischem Vergleich auch 
von Linck. Tierfiguren (Truthahn, Schwan). — 
Gruppe: Mutter mit Kindern (La mfcre de famille), 
um 1770, nach einem Kupferstich, der auf ein Bild 
von Greuze zurückgeht, gefertigt. Sehr originell 
ist eine figurenreiche Gruppe, die ein Reitergefecht 
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darstellt. Von Melchior stammt die Gruppe in der 
Turmruine, sowie die Biskuitdarstellung: Flora 

und Pomona. 

4. Von den Gefässen sind die beiden frühen Stücke 
oben links beachtenswert, die mit der blauen Rauten- 
schildmarke bezeichnet sind. Das Tafelservice mit 
grünem Gittermuster und bunter Vogelmalerei ist 
einem ebenfalls in unserer Sammlung befindlichen 
Muster von Sfevres nachgebildet (vgl. S. 320). Ein- 
zelne andere Stücke mit bunten Szenen in treff- 
licher „Watteau-Malerei*. 

Die ersten Versuche mit echtem Porzellan in München 
gehen auf das Jahr 1729 zurück, wo Kurfürst Karl Albert mit 
dem Spiegel- und Glasmeister Elias Vater aus Dresden die Er- 
richtung einer Porzellanfabrik plante. Aber erst unter dessen Nach- 
folger Kurfürst Max III. Joseph nahm der Gedanke greifbare Ge- 
stalt an; dem Münchener Bürger Johann Niedermayer wurde 1747 
die Einrichtung und der Betrieb einer Fabrik in der Vorstadt 
Neudeck in der Au am rechten Isarufer übertragen. 

Völlig in Betrieb kam diese Fabrik jedoch erst 1750. Ein 
reges künstlerisches Leben vollends kam erst in den Fabrikbetrieb 
mit Verlegung der Manufaktur nach Nymphenburg im Jahre 1761. 
Die umfangreichste Produktion scheint gegen 1765 entfaltet worden 
zu sein. Hauptmeister auf dem Gebiet der figürlichen Plastik ist 
damals der italienische Bildhauer Franz Bastelli, dessen Kunst die 
Fabrik ihre hervorragendsten plastischen Erzeugnisse verdankt. 
Eine wirtschaftliche Krisis trat jedoch schon 1766 ein. 

Seit 1765 war als Modellmeister der aus Böhmen stammende 
Bildhauer Dominicus Auliczek (geb. 1734) tätig. Seit 1772 Hof- 
bildhauer, wurde er 1773 zum Inspektor der Porzellanfabrik er- 
nannt. Er vermochte jedoch ebensowenig wie Finanzoperationen 
der Oberleitung unter Graf Sigmund Haimhausen das Etablisse- 
ment wieder auf die frühere geschäftliche Höhe zu bringen. Auch 
die Qualität der künstlerischen Leistung war und blieb eine ver- 
minderte. 

Von Nachteil für die Entwicklung der Fabrik war es auch, 
dass Kurfürst Karl Theodor (seit 1777) den Erzeugnissen seiner 
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pfllziscben Fabrik, Frankenthal, den Vorzug gab. Erst gegen Ende 
des Jahrhunderts hob sieb der Betrieb wieder etwas, besonders 
seit 1797 Johann Peter Melchior als Modellmeister berufen 
worden war. Im Jahre 1800 wurde die Frankenthaler Fabrik mit 
Nymphenburg vereinigt. Melchior blieb bis 1822 Inspektor in 
Nymphenburg, wo er 1825 starb. Sein hauptsächlichster Mit- 
arbeiter und Schüler war Adam Clair. 

Eine durchgreifende Änderung im Betriebe trat im 
Jahre 1810 ein, als unter König Max I. der Kronprinz Ludwig 
die Fabrik hauptsächlich als Kunstanstalt für Porzellangemälde, 
Kopien nach den Originalen der alten Pinakothek, einrichtete. 
Die Plastik trat vollständig zurück; dagegen bildete sich eine 
ausgezeichnete Malerschule, als deren bedeutendste Repräsen- 
tanten Anton Auer und Christian Adler gelten. 

Der eigentlichen Entwicklung der Porzellankunst war aber 
dieses Unternehmen nur schädlich. Die Fabrik ging immer 
mehr zurück. 1862 wurde sie an einen Privatmann verkauft. 

Als Marke diente in erster Zeit ein Hexagramm in Unter- 
glasurblau mit beigeschriebenen Zeichen, denen vielleicht eine 
chemische Bedeutung zukommt. Sehr bald wird jedoch — 
anfangs zugleich mit der Blaumarke — der eingedrückte Schild 
mit den bayerischen Rauten verwendet. Bis ca. 1810 sind haupt- 
sächlich drei verschiedene, nur ganz wenig von einander ab- 
weichende Formen dieses Schildes zu unterscheiden. Um Mitte 
des 19. Jahrhunderts tritt zu dem damals wieder veränderten 
Schild noch ein ebenfalls eingedrückter Stern. 

5. Nymphenburger Porzellan. Figürliche Plastik. 
Die Entwicklung von den ersten Versuchen an bis 
zur technischen und künstlerischen Vollendung lässt 
sich hier ziemlich gut studieren. Von den Werken 
der drei bedeutendsten Modellmeister sind zahlreiche 
Beispiele vorhanden. 

Dem Italiener Franz Bastelli (etwa 1755 — 1765) 
gehören wohl an alle jene schlanken, graziösen, 
feingliedrigen und nervösen Herren und Damen, 
die im Tanzschritt festgehalten sind, die Figuren 
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der italienischen Komödie, wie vor allem die Liebes- 
paare, „Amouret- oder Fürwitzstücke“ genannt. Auch 
die ausgezeichneten Putten sind im Gegensatz zur 
herrschenden Ansicht Bastelli zuzuweisen. 

6. Der trefflich modellierte Cruzifixus ist ebenfalls ein 
Werk Bastellis; die zugehörigen Assistenzfiguren 
Maria und Johannes sind nicht im Besitze des 
Museums. 

7. Die Tiergruppen dürfen wohl dem Modellmeister 
Dominicus Auliczek zugeteilt werden, da dieser 
nach Mitteilung von Zeitgenossen besonders tüchtig 
in der Herstellung von „Tierhatzen“ war. In diesen 
Arbeiten zeigt sich das Können des böhmischen 
Bildhauers noch von der besten Seite; Bastellis 
Meisterschaft jedoch kann er niemals erreichen. 
Historisch vor allem wichtig ist das gute, mit 
vollem Namen bezeichnete Selbstporträt des Meisters 
in Gestalt einer Medaille, das Medaillonbildnis 
eines unbekannten Herrn (Freiherrn von Pettschart?), 
unzweifelhaft von den Medaillen Schegas beeinflusst, 
sowie ‘endlich der Dosendeckel mit dem Porträt- 
medaillon des Kurfürsten Max III. Joseph. Auch 
das Porträtrelief des Kurfürsten Karl Theodor muss 
als Auliczeks Arbeit angesehen werden. 

Ein Hauptwerk Auliczeks ist die Gruppe Flora 
und Amphitrite, als Tafelaufsatz gedacht, die um 
1770 entstanden ist. 

8. Porträtbüsten des Königs Maximilian I. und seiner 
zweiten Gemahlin Karoline; daneben die Büsten der 
sechs Töchter des Ehepaares, nach gleichzeitigen 
Nachrichten als Arbeiten Melchiors gesichert. (Eine 
lebensgrosse Büste Maximilians I., wohl ebenfalls 
von Melchior modelliert, in Saal 46.) Auch die 
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Genien und Amoretten sind Arbeiten Melchiors 
oder seines Schülers Adam Clair. 

9. Allegorie auf die Geburt des Prinzen Maximilian 
Joseph von Bayern, am 28. Oktober 1800 (f 1803): 
»Das personifizierte Bayern hält den Prinzen liebend 
auf dem Schoss; die Freude neigt sich zu ihm 
herab.“ Ebenfalls als Werk Melchiors durch gleich- 
zeitige Angaben gesichert. 

10. Geschirre aus der Rokoko-Periode. Frühe Stücke 
(Teller) teilweise noch mit dem Hexagramm in 
Unterglasurblau. Die Masse und Glasur ist noch 
ziemlich unrein, die Blumenmalerei jedoch schon ent- 
wickelt und zeigt bereits die farbenprächtige Zusam- 
menstellung, die für die Fabrik charakteristisch ist. 
Ausgezeichnete Stücke sind auch die beiden Rechauds. 

11. Geschirre aus dem Anfang des 19. Jahrhunderts, 
im Empire-Geschmack, als die Fabrik sich mehr 
auf den malerischen Betrieb verlegte. Von be- 
sonderem genealogischem und historischem Interesse 
sind 2 Serien von Mundtassen mit Wittelsbacher- 
Porträts : eine Serie mit der Familie des Königs Max I., 
gemalt wohl vonAntonAuer, einem Schüler Melchiors; 
die zweite Serie mit der Familie des Königs Ludwig I., 
gemalt von Christian Adler. Ferner grosse Prunk- 
tassen mit fein ausgeführten Landschaften. 

12. Frühstücks-Service, mit Amoretten-Darstellung, ge- 
malt von Böhngen. Ausserdem eine Reihe weiterer 
Geschirre und Geräte im Empiregeschmack. 

13. Spiegelschrank zwischen den Fenstern; mit ver- 
goldeten Rokoko-Ornamenten. Enthält verschiedene 
grössere Service der Nymphenburger Fabrik. Her- 
vorzuheben ist besonders das ausgezeichnete Service 
mit der Perlstabverzierung von ca. 1780. 
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14. Erzeugnisse verschiedener kleiner Porzellanfabriken 
in Bayern aus der 1. Hälfte des 19. Jahrh.; so be- 
sonders: Lichtenfels, Tettau, Schney, Regensburg (?). 
Meist Marktware, von mehr historischem als künst- 
lerischem Wert. 

15. Geschirre von vorerst nicht bekannten Fabriken 
aus der Frühzeit des 19. Jahrh. Marktware ohne 
besondere Bedeutung. 

Saal 83. 

Glassammlung. 

Holzvertäfelung mit Spiegeln, Reliefs und Nischen- 
figuren; aus dem ehemaligen Cottahause in München. 
(Geschenk der Hypotheken- und Wechselbank dahier.) 
Die marmorierte Fassung ist neu nach Angaben von 
Rudolf von Seitz. 

Unter „Glas“ versteht man eine Masse, die durch Ver- 
schmelzen von Kieselsäure, Kali oder Natron und Kalk ent- 
standen ist. Dieses durch vulkanische Vorgänge in der Natur 
erzeugte natürliche Glas, der Obsidian, wird auch seit alters 
künstlich hergestellt. Durch Zusatz von Metalloxyden oder 
sonstigen mineralischen Stoffen kann eine verschiedenartige 
Färbung der Glasware erzielt werden. Das zu Gefässen ver- 
wendete „Hohlglas“ entsteht in erster Linie durch „Blasen“ 
des flüssigen Glasklumpens in die gewünschte Form. 

Die Herstellung künstlichen Glases ist am frühesten in 
Ägypten nachzuweisen. Ein reger Export führte bald auch an- 
derswo zur Glasfabrikation, bes. in Phönizien. Vor allem waren 
mehrfarbige gläserne Schmuckperlen ein beliebter Handelsar- 
tikel. Die Römer betrieben die selbständige Herstellung von 
Glas wohl erst gegen das Ende der Republik, brachten es 
jedoch bald zu grosser Vollkommenheit, besonders im Färben 
des Glases und im Zusammenschmelzen verschiedenfarbiger 
Massen. Diese letztere Technik, nach mehrfarbigen Platten mit 
der Darstellung von Blumen Millefiori-Arbeit benannt, wurde 
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besonders gern zur Herstellung von flachen Bechern, Schalen 
und Schüsseln angewandt. Auch die nachmals von den Vene- 
zianern zur höchsten Vollendung gebrachte Herstellung von 
Fadengläsern war den Römern nicht unbekannt. Mit Vorliebe 
bediente man sich damals auch der Glaspasten, die der Gemmen- 
schneider mit dem Rade wie Edelsteine behandelte. 

Einem bestimmten Gebrauch dienten die sog. Ampullen, 
kleine schlauchartige Salbgefässe aus weissem oder grünlichem 
Glase, die sich in antiken Gräbern vielfach Anden. Die 
früher dafür übliche Bezeichnung „Tränenfläschchen“ ist irr- 
tümlich. 

In ähnlichen Gefässen wurde seit dem 4. Jahrhundert von 
der christlichen Kirche das geweihte Ol aufbewahrt; ebenso 
auch häufig Wein und Wasser zum Abendmahl. Es gibt auch 
sog. Blutampullen, in denen der Überlieferung nach das Blut 
der heiligen Märtyrer gesammelt und bei ihren Gräbern in den 
Katakomben aufbewahrt worden sein soll. 

Ebenfalls der frühchristlichen Zeit gehören die eigenartigen 
Goldgläser (fondi d’oro) an, die zumeist in den römischen 
Katakomben gefunden wurden. Sie bestehen aus doppelten 
Glasscheibchen, zwischen die ein graviertes, zuweilen auch mit 
Farben versehenes Goldplättchen eingeschmolzen ist. Es sind 
also in technischer Hinsicht Vorläufer der ebenso verzierten 
Zwischengoldgläser der späteren Zeit. Solche Scheibchen, ur- 
sprünglich wohl nur Verzierungen von Gefässböden, wurden 
dann meist als Erkennungszeichen (segni) in den Bewurf der 
Katakomben-Gräber eingedrückt; durch Verhärtung dieses Kalk- 
bewurfes sind sie der Zerstörung entgangen. 

Auch der Tiefschnitt, wie er später im 17. und 18. Jahr- 
hundert besonders in Böhmen und Schlesien geübt wurde (vgl. 
S. 343), war den Römern bereits bekannt. 

In Deutschland wurde das Glas durch die Niederlassungen 
der Römer eingeführt. (S. oben S. 36.) Unter römischem Einfluss 
entstanden auch in Gallien und Germanien Glasbläsereien. Die 
handwerksmässige Tradition dieser Hütten erlosch auch in nach- 
römischer Zeit keineswegs. Gräberfunde aus der Merovingerzeit 
z. B. machen uns mit den Glasformen dieser Periode bekannt. 
(2 Stücke aus den Reihengräbern von Nordendorf, nördlich von 
Augsburg, ausgestellt im Saal 3 der kulturhistorischen Samm- 
lungen im Erdgeschoss. Vgl. S. 36.) Charakteristisch für diese 
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frübgeschichtlichen Glasgefässe scheint neben den rüssel- 
förmigen, langherabgezogenen Röhrennoppen das Fehlen eines 
zum Aufstellen dienenden Bodens oder Fusses zu sein. 

1. Antike und frühgeschichtliche Gläser. Von 
der Glasfabrikation der Römer sind besonders die 
vielfarbigen Glasfragmente in Millefiori-Technik 
hervorzuheben. Daselbst auch einzelne Bruchstücke 
von römischen Fadengläsern. Die übrigen Gläser 
römischen Ursprungs sind teilweise Bodenfunde, 
die in Deutschland gemacht wurden. Durch die Ein- 
wirkung der Erde in einen Zustand oberflächlicher 
Zersetzung gebracht, haben diese Gläser alle mehr 
oder weniger ein opalisierendes oder irisierendes 
Aussehen. 

Die hier vertretenen Formen sind einfach, meist 
ohne Verzierung; sie entsprechen teilweise heute 
noch üblichen Gefässformen. Hier auch Ampullen 
in verschiedenen Exemplaren (einzelne im Rhein 
bei Mainz gefunden). — Ferner Goldgläser: Das 
grössere Exemplar zeigt die sitzenden Gestalten 
der Apostelfürsten Petrus und Paulus mit Namens- 
beischriften. Das wohl aus dem 4. Jahrh. stammende 
Stück gehört zu den seltenen Provinzialfunden dieser 
Art; es wurde 1(588 in Regensburg entdeckt. Ein 
Glasfragment mit Tiefschnitt (Bruchstücke einer 
Schale) mit eingeschliffenem Monogramm Christi 
zwischen Alpha und Omega und den Figuren der 
Apostelfürsten. 

Ebenda einige frühgeschichtliche Gläser, ähnlich 
wie die von Nordendorf, nur einfacher, etwa aus 
dem 5. Jahrh. n. Chr. 

Während des Mittelalters hat sich die Glasfabrikation 
in Deutschland zu besonderer Höhe künstlerischer Produktion 
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nicht aufgeschwungen. Dagegen blieb im Orient die gute Tra- 
dition der Antike auch auf diesem Gebiete lebensfähiger. Von 
dort aus wurde das Abendland vielfach mit künstlerischen Glas- 
waren, in der Regel damals noch ein seltener Luxusartikel, ver- 
sehen. Vielfach kamen Glasgefässe auch als Beute aus den 
Kreuzzügen nach Deutschland. 

Das Fabrikat der deutschen Glashütten im Mittelalter 
ist meist trübes, grünliches „Waldglas“, das man noch nicht zu 
entfärben verstand. Charakteristisch für die deutschen Gläser 
des Mittelalters, ebenso wie noch für die der Renaissancezeit 
im 16. Jahrhundert (Schrank S), ist der verzierende Besatz mit 
Hohlbuckeln, Warzen, Knöpfen und Noppen, ähnlich, wie 
ihn schon die frühgeschichtlichen deutschen Gläser aufweisen 
(vgl. S. 332). 

Die spezifische Form des mittelalterlichen Gebrauchsglases 
ist der sog. Krautstrunk, ein Glas, das durch seinen Besatz mit 
Warzen an den entblätterten Stiel eines Kohlkopfes erinnert. 
Kleinere Gläser genau derselben Art, meist jedoch durch ihren 
ausladenden Rand zum Zubinden oder Zulöten geeignet, dienten 
mit Vorliebe als Reliquienbehälter für das „sepulcrum“ mittel- 
alterlicher Altäre. 

2. Mittelalterliche Glasgefässe. Oben das einzige 
Exemplar eines der erwähnten orientalischen Gläser 
im Besitz des Museums, ein mächtiger Glashumpen, 
der wohl in Damaskus gefertigt wurde. Das seltene 
Stück soll ein Rheingraf in sein Schloss Daun bei 
Kreuznach aus dem Morgenlande mitgebt acht haben, 
wo es bis zur französischen Revolution aufbewahrt 
wurde. Die in Farbe und Gold eingebrannten 
(emaillierten) Verzierungen zeigen neben Ornamenten 
figürlichen Schmuck: Sarazenen zu Pferde, Lauten- 
spieler und Tänzerinnen. Das Glas gehört dem 
13. Jahrh. an. — Unten spätmittelalterliche Glas- 
gefässe deutschen Ursprungs: sog. Krautstrunk; ein 
Salbgefäs8 in Gestalt eines Phallus; Weihwasser- 
gefässe und Reliquienbehälter etc. 
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Die neuere Zeit — im allgemeinen eingeleitet durch die 
italienische Renaissancebewegung — hat auch einen neuen 
Stil für die Glasfabrikation hervorgerufen. Man richtete jetzt 
bei der Gefässbildung vor allem das Augenmerk auf völlige 
Farblosigkeit und Klarheit der Masse, Zierlichkeit und Ebenmass 
der Form, Dünnwandigkeit und Leichtigkeit. Den feingegliederten 
Gefässen wurden vielfach reichverzierte Füsse, Henkel, Flügel 
angeschmolzen. Auch wurden Glasfäden und Bänder in die 
farblosen Gefässe eingeschmolzen, die in ihrer Anwendung eine 
unendliche Mannigfaltigkeit bieten. Ebenso wie dieses „Faden- 
glas“ wurde auch Mosaikglas und sog. Millefiori in freier An- 
lehnung an die Antike geschaffen. Hauptsitz der Fabrikation 
war während des 15. und 16. Jahrhunderts die Insel Murano 
bei Venedig. Zu fast allen diesen trichter-, glocken-, röhren- 
und schalenförmigen Gebilden lassen sich Blumenvorbilder 
Anden ; durch Ansetzen von gekniffenen oder gepressten Blättern 
entstehen „Flügel“ an den gedrehten und gewundenen Stengeln. 
Dabei erhielten die angeschmolzenen Schmuckstücke häufig andere 
Farben als das eigentliche Gefäss. Allmählich jedoch artete die 
Kunst des Glasbläsers in wunderliche Kunststückchen aus, wie 
Fische, Fabeltiere, Burgen, Galeeren u. a. 

3. Venezianische Gläser. 16. und 17. Jahrh. Un- 
bemalt, jedoch teilweise mit gekniffenen Ornamenten 
verziert. Millefiori- und Fadengläser. 

Die Mehrzahl der venezianischen Gläser bedurfte eigentlich 
keines Schmuckes durch farbige Bemalung mehr. Nichtsdesto- 
weniger wurden jedoch auch venezianische Gläser häufig mit 
Emailfarben oder aufgelegten und überfangenen Goldplättchen 
verziert. 

Einen einfacher herzustellenden und weniger kostspieligen 
Ersatz für die emaillierten Gläser bildeten die in sog. Eglomisö- 
Technik angefertigten Arbeiten. Anstatt der Schmelzfarben be- 
diente man sich der öl-, Tempera- oder Glasfarben, die auf die 
Rückseite der Glasfläche aufgetragen und meist durch einen 
Firniss geschützt wurden. 

Fast ebenso beliebt, jedoch weit weniger haltbar, war die 
Bemalung von Gläsern an der Aussenseite mit einfachen Öl- 
oder Temperafarben, die man durch einen dicken Firnissüberzug 
vor dem Abblättern und Verwischen zu schützen suchte. Als 
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Vorwurf für die Dekoration dienten u. a. die besonders zu Beginn 
des 16. Jahrhunderts durch die bildende Kunst häufig dar- 
gestellten Figuren der italienischen Komödie. 

Trotz behördlicher Verbote wurde die venezianische Glas- 
kunst durch flüchtige Arbeiter ins Ausland übertragen. Die hier 
entstandenen Glashütten sind also oft Ableger venezianischer 
Kunstübung im Gegensatz zu den aus lokaler Überlieferung 
erwachsenen einheimischen Fabrikationszentren. So ist z. B. in 
Bayern die Tätigkeit des venezianischen Glasmalers Scarpoggiato 
für Herzog Wilhelm V. ausdrücklich bezeugt. 

Das „zierliche und künstliche Werk des venedigischen 
Glasmachens“ wurde in Nachahmung der Muranesen aber auch 
bald von deutschen Meistern geübt. So gründete 1533 der 
Augsburger Wolfgang Vitl die Glashütte bei Hall in Tirol, die 
unterstützt durch König Ferdinand rasch zu hoher Blüte gelangte, 
ihre Hauptperiode jedoch bereits um das Jahr 1560 abschloss. 

4. Prunkstücke venezianischer Giaskunst und 
gute deutsche Nachbildungen des 16. Jahrh. 
So vor allem eine Glasplatte, mit dem Porträt einer 
venezianischen Schönen in Eglomisötechnik. Mit 
Lackmalerei geziert ist das hohe Glas, eine sog. 
Flöte, in Mitte der Vitirine. 

Ebenda Erzeugnisse der Glashütte in Hall: 
2 Kannen und Pokal mit dem Reichsadler, auf den 
Aussenseiten mit Deckfarben bemalt. Die eine Kanne 
zeigt im quadrierten Schild neben dem bayerischen 
Wappen den roten Wolf des Bistums Passau. Das 
Stück wurde also angefertigt für den bayerischen 
Herzog Ernst, den Sohn des Herzogs Albrecht IV., 
der von 1517 — 1540 Administrator des Bistums 
Passau war. Da das gleiche Wappen auch der in 
anderer Weise, in sog. Eglomisötechnik, verzierte 
Glasteller mit der Jahreszahl 1536 zeigt, dürfte wohl 
auch dieses Stück seinen Ursprung der Haller Hütte 
verdanken. 
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5. Formen der deutschenTrinkgefässe im 16.und 
17. Jabrh. Selbstverständlich ist der „Krautstrunk", 
das typische mittelalterliche Trinkgefäss, auch 
noch fast das ganze 16. Jahrh. in Deutschland im 
Gebrauch. Daneben begegnen vor allem folgende 
Typen: Becher, das einfache mittelgrosse Trinkglas. 
Spechter, das enge, hohe, oft mit Längsrippen 
oder Narben gezierte Trinkglas. Passglas, ebenfalls 
zylindrisch, so genannt nach den horizontalen Reifen 
oder Ringen, die einzelne Zonen oder „Pässe“ bil- 
deten und als Mass für den Trinker galten. Römer, 
in der Regel von grünlicher Farbe, das typische 
deutsche Weinglas; der Name kommt wohl vom 
holländischen „roemen“ (spr. rühmen), d. i. preisen, 
also ein Toastglas, ein Gegenstück zu dem deut- 
schen „Willkomm". Bierglas oder Kuffe, schon im 
16. Jahrh. im grossen und ganzen in der auch 
heute üblichen Gestalt. Krug, ein bauchiges Gefäss 
mit Henkel. Kanne, meist ein zylindrisches oder 
konisches Gefäss mit Henkel, den gleichen Zwecken, 
wie der Krug dienend. Flasche, meist in der heute 
noch gebräuchlichen Form, oftmals auch ganz flach 
gedrückt, auch mit eckigem Bauche. Humpen, ein 
grosses weites Trinkgeschirr von meist zylind- 
rischer Grundform, jedoch auch mit bauchartiger 
Erweiterung im oberen Teil. Krause, zylindrisches 
Glasgefäss von mässigen Dimensionen, ähnlich dem 
jetzt üblichen Einmachglas. Stampe, Stämpel, henkel- 
loser Becher in Form eines umgekehrten abge- 
stumpften Kegels, in der Regel mit dickem Boden 
oder Bodenfassung aus Zinn, zuweilen auch mit 
Hohlfuss. Stengel- oder Coninglas, hohes, kegelför- 
miges Weinglas mit Fuss, eine der beliebtesten 
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Gefässformen des 18. Jahrh. Tummler, ein kleines, 
fuss- und henkelloses Gefäss mit rundem Boden, 
das sich, zur Seite geneigt, stets wieder aufrichtet; 
auch heute noch als sog. Stehauf in Verwendung 
(nicht vertreten). Fass, zur Aufbewahrung des 
Weines, aber auch als Trinkgeschirr dienend. Hand- 
tummler, ein kelchartiges Trinkglas ohne Fuss, das 
auf die Mündung gestellt werden muss. Unser 
Exemplar, nach Ausweis der in den Griff einge- 
schmolzenen Silbermünze in Venedig gefertigt, hat 
später wohl in Deutschland einen Fuss erhalten. 

Daran schliessen sich eine Anzahl barocker 
Formen, die vor allem gegen das Ende des 16. Jahrh. 
überhand nahmen. Besonders beliebt waren Trink- 
gläser in Tierformen, vielfach nach muranesischen 
Vorbildern. 

6. Einfache Glasgefässe des 17. und 18. Jahrh., die 
nicht als Trinkgeräte, sondern für andere Zwecke be- 
stimmtwaren. Da istzunächst ein höchst merkwürdiges 
Glas, der sog. Kuttrolf (Guttruff) oder Angster, 
über dessen Verwendung man sich lange Zeit sehr 
im unklaren war. Die neueste Erklärung, die in 
diesen Gläsern ein Uringefäss für medizinische Zwecke 
erblicken will, scheint jedoch recht zu behalten. 

In diesen Zusammenhang gehören auch die 
Gläser, in die innen ein zweites viel kleineres Ge- 
fäss oder aber auch eine kleine Figur u. a. einge- 
setzt ist. Ebenso zwei Vexierkrüge; bei diesen 
geht aus dem Innern vom Boden aufwärts ein Rohr 
aus Glas, welches aussen als Henkel benützt wird. 

Hervorzuheben sind in dieser Reihe auch die 
dickwandigen dunkelgrünen Glasmörser, wie sie vom 
16. Jahrh. ab in Apotheken und Küchen vielfach 
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Verwendung fanden. Daneben Wein- und Medizin- 
flaschen in verschiedenen Formen, ebenso Reise- 
und Feldflaschen mit Schraubenverschluss. Auch 
die typische Form der Weinkanne im 18. Jahrh. 
mit plattgedrücktem Bauch ist vertreten. — Ein 
merkwürdiges Stück ist die grüne Glaskugel, einst 
mit Sprengstoffüllung als Handgranate benützt. 

7. Butzenscheiben. Meist rund oder achteckig. Neben 
der Gefässfabrikation betrieben die deutschen Glas- 
hütten seit dem Mittelalter die handwerksmässige 
Herstellung von Fensterverglasungen, meist in der 
Form von sog. Butzenscheiben. 

Je grösser die Fortschritte der deutschen Glashütten in der 
Technik vor allem unter venezianischem Einfluss wurden, desto 
mehr äusserte sich bei der zunehmenden Beliebtheit der Gläser 
in wohlhabenden Kreisen das Bestreben, das Rohprodukt der 
Hütte mit Verzierungen zu versehen und dadurch in gewissem 
Sinne zu veredeln. So bildeten sich besonders im Laufe des 
17. und 18. Jahrhunderts zwei hauptsächliche Veredelungsweisen 
aus: Verzierung durch Malerei und durch Glasschnitt. 

Die Verzierung durch Malerei wurde vor allem von der 
2. Hälfte des 16. Jahrhunderts ab bis etwa in die zwanziger 
Jahre des 18. Jahrhunderts mit viel Erfolg betrieben. In erster 
Linie gelangten undurchsichtige Emailfarben zur Anwendung. 

Nach den schmückenden Sujets bildeten sich dabei bald ein- 
zelne bestimmte Typen aus. 

Am verbreitetsten waren wohl die sog. Fichtelgebirgsgläser, 
kleinere Becher oder auch grössere Humpen, die mit einer 
Darstellung des wald- und wildreichen „Fichtelbergs“ geschmückt 
waren; um den Berg zog sich eine Kette, die den Reichtum des 
Gebirges an edlen Metallen versinnbildlichen sollte; 4 Ströme 
(Main, Eger, Naab und Saale) entspringen dem Schosse des 
Berges, der oft durch einen roten Ochsenkopf noch näher be- 
zeichnet wird. Der Hauptsitz der Fabrikation solcher Gläser war 
naturgemäss im Fichtelgebirge selbst, besonders in der Gegend 
um Bischofsgrün, wo man erst jüngst alte Glasöfen aufgedeckt 
hat und wo heute noch eine rege Glasindustrie blüht. 
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Eine zweite Gruppe waren die sog. Adler- oder Reichs- 
humpen. Diese schmückte der doppelköpfige gekrönte Reichs- 
adler, dessen Schwingen mit den nach dem sog. Quaternionen- 
system eingeteilten Wappenschildern der Glieder des Reiches 
belegt waren. Auf der Brust des Adlers liegt häufig noch ein 
Kruzifix, vielleicht in Anspielung auf den Psalm: „Regnavit ab 
ligno Deus.“ Die ganze Darstellung, die sich im 16. und 17. 
Jahrhundert fast unverändert gleich bleibt, geht auf deutsche 
Holzschnitte der Renaissance des 16. Jahrhunderts zurück. 

Die dritte Darstellung dieser Art umfasst die Kurfürsten- 
gläser. Hier liegen 2 Typen vor: entweder sind die 7 Kur- 
fürsten, an ihrer Spitze der Kaiser, zu Pferde dargestellt, in 
2 Reihen untereinander, oder aber der Kaiser sitzt auf seinem 
Thron, den zu beiden Seiten die Kurfürsten umstehen. 

Eine weitere Gruppe sind die mit dem Wappen des Besitzers 
bemalten Trinkgläser dieser Zeit, meist kleineren Formates und 
naturgemäss häufiger erhalten. 

Mehr volkstümlicher Art sind andere Darstellungen, die be- 
sonders in der 1. Hälfte das 18. Jahrhunderts beliebt wurden: wie 
Abbildung eines Brautpaares mit Symbolen ehelicher Liebe und 
Treue; Hinweise auf Zünfte und Handwerke oder Vorgänge des 
täglichen Lebens. Auch politische Ereignisse, wie der Sieg 
Karls XII. von Schweden bei Pultawa, wurden für solche Zwecke 
ausgebeutet. Diese Gläser sind fast durchweg Erzeugnisse 
süddeutscher Fabriken (besonders Nürnberg). Mit zunehmender 
Massenfabrikation zeigt sich allerdings, besonders im 18. Jahr- 
hundert, ein merklicher Verfall in der Güte der Ausführung 
des gemalten Schmuckes. 

Nur um die Mitte des 18. Jahrhunderts, in der Blütezeit 
des Rokokostiles, versuchte sich die Emailmalerei auf Gläsern 
noch einmal zu künstlerischer Höhe zu erheben. 

8. Deutsche mit Emailfarben veredelte 'Gläser. 
Die hauptsächlichsten Typen, bes. aus dem 16. und 
17. Jahrh. sind vertreten. Von den Wappengläsern 
sind hervorzuheben zwei Gläser mit den Wappen 
der fränkischen Hohenzollern, die in Ansbach und 
Bayreuth residierten. Daneben zwei grosse Humpen 
mit den Wappen des Pfalzgrafen Otto Heinrich 
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von Sulzbach-Hilpoltstein und seiner Gemahlin Doro- 
thea Maria von Württemberg aus dem Jahre 1596. 

Neben der Emailmalerei treten noch eine Reihe anderer 
Verzierungsarten an der Aussenseite der Gläser auf. 

Als Ersatz für die immerhin etwas komplizierte Email- 
tpalerei wird auch in Deutschland oft in erster Linie die Be- 
malung mit Mastix- oder Ölfarben, die wir bereits kennen gelernt 
haben, wegen der Einfachheit der Technik in Anwendung gebracht. 

Eine ganz eigenartige Dekorationstechnik weisen die sog. 
Schapergläser auf, die ihren Namen von ihrem Erfinder, dem 
Maler Johann Schaper, ableiten. Vor allem in Nürnberg von 
1640—1670 tätig, hat Schaper es verstanden, mit der ältesten 
Farbe der Glasmaler, dem in Mittelalter für die Innenzeichnung 
der Glasgemälde verwendeten Schwarzlot, für GlasgeFässe eine 
ausserordentlich feine und zarte Dekoration zu schaffen: Land- 
schaften, Wappen und Ornamente sind seine Schmuckmotive. 
Diese Arbeiten bilden in ihrer künstlerischen Feinheit eine natur- 
gemässe Reaktion gegen die allzu nachlässig gewordenen Email- 
malereien. Für diese Malereien werden auch in der Regel neben 
kleinen walzenförmigen Trinkgefässen ausgesprochene Nürnber- 
ger Glasformen benützt: der Becher auf 3 platten Kugelfüssen 
und der Pokal auf dem hohen Balusterschaft. 

Um derartige Verzierungen der Glasaussenseite vor Ab- 
nützung zu schützen, nahm man Ende des 17. Jahrhunderts in 
den deutsch-böhmischen Glashütten das antike Verfahren wieder 
auf, Blattgold mit radierter Zeichnung zwischen zwei Gläser ein- 
zuschliessen. Dabei wurde jedoch das schützende Glas nicht mehr 
heiss aufgeschmolzen, sondern zwei genau aufeinander gepasste, 
eckig geschliffene Glasbecher ineinander geschoben, nachdem 
auf die Aussenseite des inneren Glases die Blattgoldzeichnung 
aufgetragen war. 

Auch farbige Doppelwandgläser wurden hergestellt, entweder 
nur mit Transluzidfarben oder Silberfolie (seltener Goldfolie) in 
Verbindung mit diesen Farben. Häufig ist Gold- oder Silberfolie 
auf rubinrotem Grunde; dieses Rot ist jedoch kein Oberfangglas, 
wie meist unrichtig behauptet wird, sondern eine auf kaltem 
Wege angewandte „Karmesin-Lacca“. 

Als eine Art minderwertiger Nachahmung dieser Zwischen- 
goldgläser müssen die Gläser bezeichnet werden, bei denen, wie 
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bei den übrigen gemalten Gläsern, die Goldzeichnung nur auf 
der Aussenseite aufgetragen ist. 

Die Dekorationsmethode durch aufgemalten farbigen 
Schmuck wurde in der Glasindustrie Deutschlands schon zu 
Ende des 17. Jahrhunderts allmählich eingeschränkt und im 
Laufe des 18. Jahrhunderts fast vollständig verdrängt durch zwei 
andere Veredelungstechniken, den Glasschliff und den Glasschnitt* 
Der Glasschliff kam besonders in den böhmischen und 
schlesischen Hütten um die Wende des 17. Jahrhunderts auf 
eine erstaunliche Höhe. Im 17. Jahrhundert kennt man die 
Facettierung, die in gewissem Sinne auch als Vorstufe für den 
Schnitt dient, selbst in Böhmen noch nicht; erst im letzten 
Dezennium des 17. Jahrhunderts wird der Kantenschliff und auch 
die konsequente Anwendung des Kugelschliffs in Nordböhmen 
aufgenommen. Die allgemeine Anwendung tritt erst ca. 1720 
ein. Gleichzeitig wird aber auch die Technik sehr vervoll- 
kommnet. Neben den Kantenschliff oder einfachen Stengel- 
und Knaufschliff treten bald kompliziertere Formen, wie der 
wechselnde Konkav- und Konvexschliff vertikaler Flaschen, oder 
der Arkaden- und Sparrenschliff. Die „Eckigreiber“, die „Kugler“ 
und andere, nach der Art ihrer Spezialbeschäftigung benannte 
Arbeiter betrieben diese Produktion. 

Eine weitere mehr mechanische Art der Verzierung der 
Glasoberfläche bildet das sog. Krakelieren, ein Verfahren, das 
durch Eintauchen des heissen Glases in kaltes Wasser die Ober- 
fläche rauh und rissig macht; so entsteht das sog. Eisglas. 

9. Proben der verschiedenartigen Techniken, 
die ausser der Emailmalerei dazu dienten, die Aussen- 
seite der Gläser zu veredeln. Beispiele für die Be- 
malung mit Mastix- und Ölfarben sind die beiden 
Gläser mit Wappen, sowie die Becher mit den subtil 
ausgeführten Reiterszenen. Weiterhin mehrere Scha- 
pergläser, Goldzwischengläser etc. Ein prächtiges 
Beispiel farbiger Doppelwandgläser bildet das Glas mit 
dem Wappen des Freisinger Bischofs Joseph Konrad 
von Schroffenberg (1790 — 1803), eine Arbeit des 
Glasschleifers Johann Joseph Mildner(1764 — 1808) 
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in Gutenbrunn in Niederösterreich, von dem nach- 
gewiesen ist, dass er runde, zugleich der Becher- 
krümmung angepasste, gefärbte und vergoldete 
Glasmedaillons im Empirestil in das dickwandige 
Glas sorgfältigst einsetzte. 

Ebenda auch Beispiele geschliffener Gläser, 
meist in einfacher Technik (mit Kugelschliff etc.). 
Daneben sog. Eisgläser. 

Hand in Hand mit der Ausbildung des Glasschliffs geht 
eine auf ähnlichen technischen Voraussetzungen beruhende 
Methode, der Glasschnitt. 

Eine Art Vorläufer dieser Technik darf in dem bereits im 
16. Jahrhundert in Deutschland, wohl auch nach venetianischem 
Vorbild, geübten Punktieren und Einritzen von Ornamenten auf 
der Aussenseite der Gläser mittels der Diamantspitze gesehen 
werden. In vielen Fällen diente auch das Reissen mit dem 
Diamanten den mit Mastix- oder Ölfarbe gemalten Gläsern als 
flüchtige Vorzeichnung. Je mehr aber diese Malerei der mit 
einbrennbaren Emailfarben wich, desto mehr wurde auch das 
Diamantreissen zurückgedrängt. 

Eine weitaus grössere Bedeutung hat jedoch der eigent- 
liche Glasschnitt gefunden. Die Technik, die bereits den Rö- 
mern bekannt war (vgl. S. 333), nahm man zu Ende des 17. Jahr- 
hunderts in vollem Umfange in den böhmischen und schlesi- 
schen Hütten wieder auf, in erster Linie wohl von der Absicht 
ausgehend, die prunkvollen Bergkristallgefässe der Renaissance 
(vgl. oben S. 125) in künstlichem Glase nachzuahmen. Das 
hiezu benützte Glas ist meist farbloses Kristallglas. Die De- 
korationsmotive sind die verschiedenartigsten ; sehr beliebt sind 
neben Wappen und ähnlichen Emblemen vor allem auch Jagd- 
szenen. Die auf diese Weise verzierten Gläser dienten weniger 
als Trinkgläser, sondern vielmehr als Ziergläser, die mit ver- 
schiedenfarbigem Wein oder Likör gefüllt, als Tafelschmuck 
aufgestellt wurden. 

In der Regel wird der Glasschnitt mit Hilfe von rotierenden 
Rädchen vertieft ausgeführt. Als Hauptzentrum der Produktion 
ist Nordböhmen (Reichenberg) anzusehen, sowie das damals 
noch österreichische Schlesien. Im allgemeinen sind die charak- 
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teristischen Eigenschaften der einzelnen grösseren Zentren nicht 
eben schwer zu erkennen. 

Deutsch-böhmisch sind besonders Gläser, deren eingeschnit- 
tene Ornamente auf Kalligraphenkunststücke zurückgehen. Gleich- 
zeitig ist auch das sog. „Laub- und Bandelwerk“, das durch 
Kupferstecher als „neue doch zierliche Inventiones“ verbreitet 
wurde, hier ausserordentlich beliebt. Figürliche Darstellungen, 
besonders Jagdszenen, werden ebenfalls vielfach nach Kupfer- 
stichen geschnitten. 

Ebenfalls böhmischer Provenienz ist eine Gruppe von 
Gläsern, die mit dichten, aber zarten Blättchenranken und Streu- 
blümchen förmlich übersät sind. Diese Gläser waren in der 
Hauptsache wohl für den Export nach Holland bestimmt. 

Besonders hervorzuheben ist auch die Tatsache, dass die 
kurze Episode des spanischen Königtums Karls VI., 4706 — 1718, 
in Böhmen infolge der regen Handelsverbindung mit Spanien 
besonders gefeiert, auch in der Dekoration der Glasgefässe zum 
Ausdruck gebracht wird. 

Ein grosser Teil der Gläser mit roten oder goldenen Farben- 
faden im Nodus, in alten Verzeichnissen „Rubinschlang“ genannt, 
stammt aus der ehemaligen Glashütte Helmbach in der süd- 
böhmischen Herrschaft Winterberg. 

Ein spezifisch schlesisches Merkmal ist der blattkelchartige 
Kuppa-Unterteil. Auch sind die zierlichen Schiffchen, die be- 
sonders um Mitte des 18. Jahrhunderts als Konfektschälchen 
oder Salzbehälter beliebt waren, ebenso die Muschel oder Pal- 
mette meist schlesischer Provenienz. 

Muschelschliff mit Zuhilfenahme reichlicher Aussenver- 
goldung ist ein Kennzeichen späterer Zeit, nachdem die politische 
Trennung zwischen Böhmen und Preussisch-Schlesien schon 
vollzogen war. Vorher war meist nur der Mundrand, das „Randei“, 
vergoldet. 

Auch die im Kunstgewerbe seit alters so betriebsame 
Reichsstadt Nürnberg war besonders in der 1. Hälfte des 18. Jahr- 
hunderts ein sehr wichtiges Zentrum für die Kunst des Glas- 
schnittes. 

Eine weitere geschlossene Gruppe bilden die sog. Branden- 
burger (Potsdamer) Gläser. Sie wurden zuerst in Drewitz (seit 
1673), vorübergehend (1685—88) auch auf der Pfaueninsel bei 
Potsdam, seit 1736 in Zechlin erzeugt, geschliffen und geschnitten. 
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Bei diesen Gläsern sind in der Regel die Mantelflächen der Pokale 
ungeschliffen und nicht facettiert, trotz der oft komplizierten 
Schleifarbeit an Stengel und Deckelknauf. Das Glasmaterial 
ist hell und sehr rein, dagegen treten oft Haarrisse auf. Die 
Formen sind schwer und übermässig solid; der Schnitt selbst 
meisterhaft. Auch greift häufige Vergoldung Platz. Charak- 
teristische Motive sind ferner Blattkränze oder Akanthusgewinde, 
Perlen- oder Steinchenreihen am Mundrand. Als Inschriften 
kehren in der Regel die Ordensdevisen wieder: „Suum cutque“ 
und „non soli cedit“. 

Das Vaterland der meisten Gläser mit Querfacetten (Treppen- 
schliff) ist Sachsen. Ebendaher stammen auch meist die Gläser 
mit geschnittenen und aufgesetzten Porträtsmedaillons, sowie 
die Gläser mit Reliefgoldauflage. 

In Thüringen wurden vielfach auch Glaspokale mit pseudo- 
facettiertem Fuss und Deckelknauf angefertigt. 

Die übrigen meist kleineren Zentren der Glasschnittkunst 
in Deutschland kommen für unsere Sammlung nicht in Betracht. 
Dagegen ist in diesem Zusammenhang von höchster Wichtigkeit 
der Nachweis, dass um die Wende des 18. Jahrhunderts auch 
in München eine Glasschleiferei eingerichtet wurde, die sich 
auch mit Herstellung geschnittener Gläser befasste. Leiter des 
Unternehmens war der bürgerliche Glaser Sebastian Kirchner, als 
Techniker war der Glasschleifer Joseph Schmitzberger tätig, der 
meist nach Skizzen des Kupferstechers Ferdinand Schiessl arbeitete. 

10. u. 11. Geschnittene Gläser aus böhmischen, 
sächsischen und schlesischen Hütten. Nach 
Provenienz geordnet. Meist 17. und 18. Jahrh. 

12. Geschnittene Gläser aus Nürnberg. DieNürn- 
berger Gruppe ist verhältnismässig gut vertreten. Auch 
hier kommen die für Nürnberg besonders charakte- 
ristischen Glasformen in Verwendung, der Becher 
auf drei platten Kugelfüssen und dünnwandige, 
ungeschliffene Pokale auf hohen, hohlen, wie ge- 
drechselten Füssen. (Vgl. oben S. 341.) Dabei wird 
auf Schliff fast durchweg verzichtet, höchstens ist 
eine Pseudofacettierung des Stengels beliebt. 


y 
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Ebenda Brandenburger (Potsdamer) Gläser. 
Ferner eine Anzahl von geschnittenen Gläsern, deren 
Provenienz vorerst noch nicht mit Sicherheit fest- 
zustellen ist. 

13. Geschnittene Gläser aus der Zeit um 1800, die 
wohl der damals inMünchen betriebenen Glasschnitt- 
Industrie zuzuteilen sind. Dabei ist besonders wichtig 
ein Stück, bei dem der Dekor in Relief heraustritt, 
während alle anderen Glasschnittarbeiten, wie be- 
merkt, vertieft ausgeführt sind. Das Glas stammt 
aus dem Anfang des 19. Jahrh. Auf der Aussen- 
fläche sind die Initialen M J K V B (Max Joseph 
König von Bayern) erhaben ausgeschnitten. 

14. Schalen und Schüsseln aus weissem und farbigem 
Glas; teilweise mit Schnitt verziert; teilweise auch 
bemalt oder mit dem Diamant geritzt. 

Während in der Regel die Bestrebungen aller Glashütten 
dahin gingen, mit Hilfe der sog. Glasmacherseifen ein möglichst 
reines farbloses Kristallglas herzustellen, kam gleichzeitig ein 
anderes Verfahren auf, das die ganze Glasmasse gleichförmig 
oder auch in verschiedenen Tönen marmoriert zu färben liebte. 
Es entstanden die sog. Bein- oder Milchgläser, weissgefärbte un- 
durchsichtige Gefässe, ferner die sog. Achatgläser, in ihrer Fär- 
bung an den Achatstein erinnernd u. a. 

Auch Kännchen und Krüge von kobaltblauer oder bern- 
steinbrauner Farbe kommen vor, ab und zu schon im 17. Jahrhun- 
dert. Nicht selten sind diese Stücke dann noch mit Emailfarben 
oder auch in der Art der Schapergläser bemalt. 

Eine eigene Spezies derartiger in der Masse gefärbter Gläser 
waren die sog. Kunckelgläser, nach ihrem Erfinder, dem Gold- 
macher und Alchymisten Johann Kunckel, benannt. Diese 
Gläser zeichnen sich durch eine leuchtend rubinrote Färbungaus, 
die durch Goldpnrpur erzeugt wurde. Es gibt jedoch auch grüne 
Smaragdgläser gleicher Provenienz. Kunckel, seit ca. 1677 für 
den Grossen Kurfürst Friedrich Wilhelm von Brandenburg auf 
der Pfaueninsel bei Potsdam tätig, siedelte nach dem Tode seines 
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Gönners an den Hof Karls XI. von Schweden nach Stockholm 
über, wo er in hohen Würden 1702 starb. 

Durch die Anwendung des gefärbten Glases wurden auch die 
sog. Oberfanggläser (s. S. 54) hergestellt, bei denen zwei Schichten 
verschiedenfarbigen Glases übereinander liegen. Dabei gab dann 
die Anwendung des Glasschnitts neue Dekorationsmotive, indem 
man aus der oberen Glasschicht die Schmuckteile ausschliff, 
so dass hier die untere andersfarbige Glasschicht zum Vorschein 
kam. Ähnliche Resultate erzielte man auch bei einfarbigem Glas 
durch oberflächliches Vergolden der ausgeschliffenen Muster. 

15. Beispiele von farbig gehaltenen deutschen 
Gläsern. Zu beachten sind besonders die schönen 
Kunckelgläser mit dem warmen Rubinrot. 

16. Verschiedenartige Stücke, die für den Entwicklungs- 
gang der Technik, sowie für die historische Be- 
deutung der Industrie minder wichtig sind. Er- 
innerungsgegenstände an einzelne Persönlich- 
keiten wie ein Pokal, der dem Dichter Jean Paul 1825 
überreicht wurde; Römer aus dem Besitze Schillers 
u. a. 

17. Persische und siziliani sehe Gläser. Sog. Achat- 
gläser, die in ihrer Färbung die Äderung des Achat- 
steines nachahmen. 

18. Wein- und Sektgläser von der bay er. Hoftafel, 
mit eingeschlifFenem Wappen Maximilians IV. Joseph 
als Kurfürsten. 

19. Gläser volkstümlichen Charakters. — Zunft- 
und Hochzeitsgläser. — Materialien zur Herstellung 
von Glasmosaik. 

Vom Ausgang des Saales 83 steigt man über der 
Treppe wieder in die Halle des Treppenhauses hinab 
und wendet sich dort bei dem grossen Grabdenkmal, 
auf welchem die Figur eines Ritters liegt, rechts 
zu den Räumen 84 — 95 des Untergeschosses. 
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Räume 84—92. 

Bauernstuben und Volkskunst. 

* 84 Stube mit bemalter Holzdecke und Türe, nebst 
Einrichtungsgegenständen aus Degerndorf bei Brannen- 
burg im Inntal. 

85 und 86 enthalten Möbel aus dem bayerischen 
Hochland; in 87 eine Schüsselrahme mit originellen 
Krügen, Tellern etc. 

88 zeigt zwei Schlafzimmereinrichtungen aus der 
Einbachmühle in Bad Tölz. 

89 enthält ältere, sehr selten gewordene bemalte 
Möbel in gebeiztem Holze; eine bemalte Bettstatt und 
Truhe, sämtliche aus der Gegend von Schliersee. In 

90 und 91 zwei vollständig getäfelte und bemalte 
Stuben aus Tannheim bei Füssen. 

92 Tiroler Wirtsstube aus Volders bei Hall in Tirol 
mit vollständiger Vertäfelung aus Zirbelholz aus der ersten 
Hälfte des 17. Jahrh., Geschenk des Herrn Kommerzien- 
rates Adolf Steinharter in München. 

Von der Tiroler Stube gelangen wir zunächst in 

Raum 96 

wo Kopien von Bauernhausmalereien ausgestellt sind. 
Von da nach 

Raum 95 

mit einem Einbaum von der Fraueninsel im Chiemsee. 
Weiter nach 

Raum 94 

mit Zinnsärgen aus der pfalzneuburgischen Fürsten- 
gruft in Lauingen. (Vgl. S. 195 u. S. 233.) 
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Halle 93. 

Sammlung von Rechtsaltertümern , insbesondere 
Folter- und Strafwerkzeuge.*) 

Die ausgestellten Folterwerkzeuge dienten zur Er- 
pressung von Geständnissen, die anderen Geräte zum 
Vollzug der Lebens-, Leib- und Ehrenstrafen. 

Von ersteren heben wir hervor: Die Daumen- 
schrauben, welche beim ersten Grad der Folter ge- 
braucht wurden; die Beinschrauben; das Roll- oder 
Streckbrett, zum Ausspannen des Körpers; der Folter- 
stuhl, durchaus mit hölzernen Nägeln besetzt, die Würg- 
birne und die Foltermaske, welche das Schreien 
der peinlich Befragten verhindern mussten ; der sog. 
spanische Hosenträger, ein schweres Eisengerüst, welches 
auf den Schultern getragen werden musste, Hände 
und Füsse waren von eisernen Stangen auseinander 
gehalten. 

Von Strafinstrumenten bezeichnen wir vor allem 
eine Sammlung von Richtschwertern, die Klingen teil- 
weise geätzt und mit Sprüchen und Ornamenten ver- 
ziert, teilweise vergoldet; ein Rad mit Eisenklinge, zur 
Strafe des Räderns gebraucht. Zum Vollzug der Leibes- 
strafen diente das Brenneisen mit dem Buchstaben B, 
welches auf Rücken, Stirn und Wange gebrannt wurde, 
womit Landesverweisung verbunden war; dann der Stock, 
in welchen der Inquisit mit gekrümmten Rücken gespannt 
wurde; die mit feinen Stacheln versehenen Halsbänder, 
die Geissein und Schellen für Hände und Füsse. 


*) Darüber ein Spezialkatalog: Altertümer des bürgerlichen 
und Strafrechts des Bayerischen Nationalmuseums, insbesondere 
Folter- und Strafwerkzeuge. Von Dr. W. M. Schmid, München 1908. 
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Für Ehrenstrafen wurden verwendet : Der Schand- 
käfig, in Verbindung mit dem Schnellgalgen zur 
Wasserschnellung gebraucht (Bäckergalgen); der spa- 
nische Kragen oder Strafmantel (die gewöhnliche Strafe 
für gemeine Bürger und Bauern), von Eichenholz und 
mit Steinen behängt, musste auf den Schultern ge- 
tragen werden; darunter ein interessantes Exemplar, 
vollständig mit den Darstellungen der abzubüssenden 
Vergehen bemalt; in der Geige, deren eine ansehnliche 
Sammlung vorhanden, mussten händelsüchtige Weiber, 
den Hals und die Hände eingespannt, einzeln oder ein- 
ander gegenüber, stundenlang aushalten. Die Schand- 
masken meist rot bemalt, mit Brillen, Rüsseln und 
Nasenröhren versehen; Hörner und Spitzohren geben 
ihnen ein schreckhaftes Aussehen, bewegliche Zungen, 
Glöckchen und Schellen machen sie von weitem be- 
merklich; mit den Strohkränzen und Mützen mit Zöpfen 
sowie mit dem Lasterstein wurden Dirnen und ge- 
fallene Mädchen vor der Kirchentüre öffentlich ausgestellt. 
Auch die breiten, schweren Halskrausen und der Würfel- 
kranz mussten öffentlich getragen werden; Pranger- 
tafeln mit der Bezeichnung des Vergehens und der Strafe. 

In den Vitrinen an der Fensterwand sind Tatbestands- 
zeichen, „Corpora delicti“: Geschriebene Beschwörungs- 
formeln, Geistersiegel, eine Teufelsverschreibung etc., 
welche bei Hexenprozessen 1682 und 1695 konfisziert 
wurden; ein gemaltes Buch „Dr. Fausts Höllenzwang“. 
Litzen und Knöpfe 1691 einem Zigeuner abgenoramen. 
Gesetzbücher des 16. — 18. Jahrh. mit zahlreichen 
Illustrationen, welche Folter und Strafvollzug betreffen; 
gemalte Titelblätter des Landgerichtsbuches von Kempten; 
Protokolle eines Hexenprozesses ; Flugblätter mit 
Bildern über Mordtaten, Zaubereien etc. Rechtssymbole: 
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Szepter der vier Bamberger Stifte, des Fürstpropstes 
von Berchtesgaden; Geleitsschilde für Beamte von 
Brandenburg-Ansbach ; Stab eines Nürnberger Richters; 
Erde und Zweige, bei Gutsübergaben überreicht; zwei 
Beutel, in denen Lehensurkunden überreicht wurden. 

Ausserdem sind noch ausgestellt Geissein und 
Bussgürtel, ehemals im Gebrauch der klösterlichen 
Disziplin. Drei Keuschheitsgürtel. 

Fünf Schwerter mit Gürtel und Handschuh; solche 
sind von 1377 — 1777 alljährlich von Nürnberg nach Brüssel 
gesendet worden zur Anerkennung von Handelsfreiheiten. 

Jagdstutzen und Messer des Räubers Matthias 
Klostermayer, genannt „Bayrischer Hiesel“, hingerichtet 
1771 zu Dillingen. 

Gemalte Gerichtstafel mit Hand und Beil. 

Höfe I— VII. 

Nur in den Sommermonaten zugänglich. 

Von der Vorhalle gelangt man rechts und links in 
die Höfe, welche in ihren gärtnerischen Anlagen eine 
grosse Anzahl von Monumenten, Bauteilen etc. enthalten. 

Die an der Süd- und Südostseite befindlichen Höfe, 
zu welchen Tore der Vorhalle führen, enthalten Werke 
der römischen und mittelalterlichen Kunst, nebst solchen 
aus späteren Perioden. 

Die Gartenhöfe südlich vor und nördlich hinter dem 
Westflügel des Museumsgebäudes enthalten Werke der 
Renaissance, des Barock- und Rokokostiles. 

ln der Mitte des 

I. Hofes 

die sog. Heunensäule, Monolith, aus der Nähe von 
Miltenberg, ein Geschenk der dortigen Stadtgemeinde 
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Durchgang zu Hof II u. II. Hof 


(7,49 Meter hoch und 16800 Kilogramm schwer), einer 
jener riesigen und rätselhaften Säulenschäfte, deren 14 
früher im Milten berger Stadtwald lagen. Sie war wohl 
zu einem römischen Tempel oder Palast bestimmt, der 
infolge der Zeitstürme nicht zur Ausführung gelangte. 

Dann römischer oder frühchristlicher Steinsarkophag, 
1872 bei Regensburg auf dem römischen Leichenfeld 
längs der Strasse gegen das Dorf Kumpfmühl hin er- 
hoben. 


In dem 


Durchgang 


zu Hof II finden sich am Eingang rechts 

Bauteile und Figuren von einem Sakramentshäus- 
chen, welches Tyl Riemenschneider 1494 für den Dom 
zu Würzburg gefertigt hatte, das aber gelegentlich der 
Neuausstattung des Domes am Anfang des 18. Jahrh. dem 
veränderten Zeitgeschmäcke weichen musste. Das Sakra- 
mentshäuschen hatte vermutlich einen ähnlichen Aufbau 
wie das Werk Adam Kraffts in St. Lorenz zu Nürnberg, 
dem es an Grösse nicht nachstand. 


Auf zwei Gestellen und an der Wand gotische Bau- 
teile, wie Fialen, Kreuzblumen, Wasserspeier, Krabben, 
Friese, Kapitelle, Schlusssteine u. a. Besonders be- 
achtenswert jene von der Marienkapelle in Würzburg 
(14. u. 15. Jahrh.), Masswerkfenster vom Klarissenkloster 
in Bamberg (14. Jahrh.) und eine Fiale vom Fialenkranz 
des St. Martinsturmes in Landshut (Ende des 15. Jahrh.). 


Der 


II. Hof 


ist an der Süd- und Ostseite von einem Arkadengang 
umgeben, der vorwiegend mit Werken der Grabplastik 
ausgestattet ist. 
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In der Mitte des Hofes 

Denksäule, gestiftet 1480 von Herzog Albrecht IV. 
von Bayern auf den Friedhof von U. L. Frau bei der 
jetzigen griechischen Kirche. Mit Passionsszenen und 
dem Bilde des Stifters. Vier sog. Totenleuchten oder 
Lichtsäulen von dem gleichen Friedhof aus dem 16. Jahrh. 

Bildstock aus rotem Marmor mit Passionsszenen 
von Marienberg bei Burghausen von 1521. Von Bild- 
hauer Matthäus Kreniss. 

Romanischer Taufstein aus St. Ulrich in Regensburg. 
13. Jahrh. 

Im III. Hof 

besonders bemerkenswert die an der Ostwand des Mu- 
seumsgebäudes aufgestellte Gruppe von grossen steinernen 
Bauteilen von St. Sebald in Nürnberg (1361 — 1377). An 
dem östlichen Teil der Umfassungsmauer eine grosse 
steinerne Kaiserbüste, welche ehemals die Bekrönung 
des Rathauses in München bildete; Marskopf vom ehe- 
maligen Neuen Tore daselbst. 

Der Besucher kehrt zur Vorhalle zurück und gelangt 
durch das Tor auf der entgegengesetzten Seite in den 

IV. Hof, 

welcher hauptsächlich Werke aus der Renaissanceperiode 
enthält. Wir nennen davon: 

Vier skulpierte Pfeiler mit Kapitäl aus Pfünz bei 
Eichstätt, vermutlich von einer Pergola (Laubengang) 
herrührend, aus der zweiten Hälfte des 16. Jahrh. Längs 
des Gebäudes Marmorbüsten aus der ehemaligen Kunst- 
kammer dahier, italienische Arbeiten des 16. Jahrh. 

Pyramiden aus dem Zisterzienserkloster Ebrach 
gegen 1750. 

23 
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VII. Hof 


Auf der Estrade die kolossale Bronzegruppe von 
Mann, Frau und Kind, vielleicht Jupiter, Juno und Ganymed 
oder Mars, Venus und Cupido. Gefertigt für Graf Hans 
Fugger in Augsburg. Das Wachsmodell formten 1584 
der berühmte Hubert Gerhard und Carlo Pallago; den 
Guss besorgte der Italiener Pietro di Neve unter Bei- 
hilfe des Niederländers Karl Anton Man, des bayerischen 
Hofgiessers Martin Frey von München und des Stadt- 
giessers Peter Wagner von Augsburg in den Jahren 
1584 — 1589. Ursprünglich im Schlosshof zu Kirchheim 
an der Mindel aufgestellt. Daneben Löwen aus Sandstein 
mit dem Wappen und Monogramm des Fürstbischofs 
Adam Grafen Friedr. v. Seinsheim von Würzburg, 1760. 
Zwei Hunde aus Bronze von einer Brunnengrube des 
ehemaligen Hofgartens dahier. 17. Jahrh. 

Gegenüber der grossen Bronzegruppe ein Brunnen 
mit der Figur des Narcissus, modernes Werk des 
Münchener Bildhauers Hubert Netzer. 

Der 5. Hof an der westlichen Spitze des Museums ist 
lediglich als Vorgarten bepflanzt. 

Der 6. Hof ist unzugänglich. 

Auf der Nordseite des Museumsgebäudes befindet 
sich der 

VII. Hof 

im Rokokogeschmack, mit Lauben, worin dekorative 
Steinfiguren aus den ehemaligen fürstlichen Gärten von 
Ebrach, Burgwindheim, Seehof etc. 

Die Besichtigung dieser Anlage erfolgt am besten 
bei dem Besuche der Barockkapelle (Raum 32), von 
welcher eine Freitreppe in den Garten führt. 

Der 8. u. 9. Hof ist unzugänglich. 
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Zum Verständnis des Baues und seiner 
Einrichtung.*) 

Geplant und ausgeführt wurde der Bau von Gabriel von 
Seidl. Nicht ein symmetrisches Gebäude, wie es das alte Museum 
war, entwarf der Architekt, sondern einen malerischen Gruppen- 
bau. Nach dem Bauprogramme war im Erdgeschoss die kultur- 
geschichtliche Abteilung der Sammlung unterzubringen, in 
Räumen, deren Inneres dem Stil der einzelnen Perioden an- 
gepasst war, beginnend mit den prähistorischen Zeiten, endigend 
mit der Regierung König Ludwigs II. So gelangte der Ent- 
wurf des Architekten unter Festhalten einer durch den Bau- 
platz bedingten Längsentwicklung zu einem Aggregat der ver- 
schiedensten Raumgebilde, das Gelegenheit zu einem reichen 
Wechsel im Grundriss und Aufbau und in der Silhouette des 
Äusseren bot. Die so gewonnene malerische Abwechslung führte 
der Architekt auch in den Höhenverhältnissen durch. Wer von 
der Stadtseite her durch die Prinzregentenstrasse zur Isar geht, 
sieht den Bau von einem niederen Flügel fortschreitend an- 
steigen in mehreren Abstufungen bis zu einem massiven Turme 
in dem weit vorspringenden Mittelbaue der Fassade, der das 
Ganze beherrscht und zusammenhält. Mit feinem Sinne ist 
die Architektur der landschaftlichen Umgebung des unmittelbar 
angrenzenden englischen Gartens angepasst. Dadurch, dass zu- 
nächst dem Garten nur niedere Gebäude angeordnet sind, wird 
ein Drücken der Architektur auf die hochgipfeligen Bäume 
glücklich vermieden. Nicht minder glücklich hat G. Seidl die 

°) Entnommen einem Aufsatze von Gg. Hager, Das neue bayerische 
Nationalmuseum, in der Zeitschrift „Das Bayerland“, XII. Jahrgang 1901. 
Der Aufsatz wird hier fast unverändert abgedruckt, obwohl manche notwendig 
gewordene Umstellungen das Bild in einigen Einzelheiten verändert haben. 

23 * 


* 
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Aufgabe gelöst, die einzelnen Baugruppen, die im Innern den 
verschiedensten Stilen folgen mussten, im Ausseren so weit ein- 
heitlich zu gestalten, dass ein verwirrendes Nebeneinander ver- 
mieden wurde. Im allgemeinen die deutsche Renaissance in 
ihren Spielarten von spätgotischen Motiven bis zum Barock an 
den Aussenfassaden festhaltend, hat er die aus diesem Stilganzen 
am meisten herausfallenden gotischen Kirchenräume mit ihren 
breiten Spitzbogenfenstern nach einem Hofe geöffnet, wo sie 
für die Aussenwirkung verschwinden. Die tiefen Vor- und Rück- 
sprünge der Grundrisslinien gaben Gelegenheit, den einzelnen 
Trakten Gärten vorzulegen, die wiederum den Zeitperioden 
entsprechend komponiert wurden. Eine Mauer, die das Ganze 
umschliesst, sondert den Museumsbezirk von der Aussenwelt 
ab und bereitet den Beschauer zur inneren Sammlung vor. 
Öffnungen in der Mauer gestatten ab und zu Einblick in lauschi- 
ges Grün, phantasiereiche Skulpturen, die sie krönen, klingen 
zum Teil an die Rätsel der Geschichte an, die in dem Bezirke 
sich bergen, zum Teil symbolisieren sie die Abwehr des Pro- 
fanen oder auch die frohe Laune des Künstlers. Gar mancher 
hat, wenn er um den Bau herumging, an eine Klostermauer 
gedacht. Und in der Tat hat so etwas wie ein Kloster beim 
Entwürfe des Museums mitgespielt. Freilich nicht ein Kloster 
des Barock und Rokoko, das aus einer Anzahl symmetrisch 
gruppierter Trakte besteht, sondern ein mittelalterliches Kloster, 
an dem Jahrhunderte gebaut haben. Ich habe in meiner Kunst- 
geschichte des Klosters Wessobrunn den Unterschied zwischen 
einem Kloster des Mittelalters und des Barock zu zeichnen 
gesucht. Die Worte, die ich damals gebraucht, mögen auch 
manches zum Verständnis des Museumsbaues Meister Seidls 
beitragen. Ich schrieb: „Im Mittelalter wurde bei den Kloster- 
anlagen zwar auch ein bestimmtes Schema zugrunde gelegt; 
aber man war weit davon entfernt, nach den Gesichtspunkten 
der Symmetrie die einzelnen Gebäude zu disponieren. Oft 
wurde der Plan während des Baues geändert, und ergab sich 
ja einmal eine regelmässige Anlage, so wurde dieselbe bald durch 
spätere Zutaten verwischt. Wie man z. B. den Chor einer Kirche 
gotisch erneuerte, während das Langhaus den romanischen 
Charakter behielt, so setzte man auch bei den andern Bauten 
im Laufe der Zeit die verschiedenen Stilformen unbekümmert 
nebeneinander; daher reihte sich im Wechsel der Jahrzehnte 
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Bau an Bau, regellos und unsymmetrisch, wie’s Bedarf und 
Lust und Laune mit sich brachten. Auf diese Weise entstand 
ein oft höchst malerisches Ganzes voll reizender Einzelheiten. 
An mittelalterlichen Klöstern und Gebäuden überhaupt begegnen 
wir sozusagen auf Schritt und Tritt einer neuen Überraschung; 
wir finden die verschiedensten Portale und Fenster, wir treffen 
da einen Turm, dort einen Erker; wir werden von Ecke zu 
Ecke gelockt, und das Ganze kommt in seinem vollen Reize nur 
zur Geltung, wenn wir alle einzelnen Teile kennen lernen. 
Dies ist noch in gleichem Masse für die sog. deutsche Renais- 
sance charakteristisch bis ins 17. Jahrhundert. Anders im 
Barock und Rokoko. Hier wird nicht mehr das Neue unver- 
mittelt an das Alte gesetzt, sondern vielmehr, wenn die Mittel 
es irgend gestatten, das Ganze nach grossem einheitlichen Plane 
gestaltet. Das Alte wird, sofern es überhaupt bestehen bleibt, 
derart umgeformt, dass es mit dem Neuen scheinbar wie aus 
einem Gusse sich darstellt. Während früher der Gebäudekomplex 
eines Klosters sich aus einer Reihe einzelner und verschieden- 
artiger Teile zusammensetzte, beabsichtigt jetzt der Architekt 
und der Bauherr, durch die Gruppierung einer Anzahl von 
Trakten bei möglichster Wahrung der Symmetrie ein einheit- 
liches und in sich geschlossenes Ganzes zu schaffen.“ 

Gewiss, auch der Museumsbau Seidls kommt in seinem 
vollen Reize nur zur Geltung, wenn wir die einzelnen Teile 
betrachten. Wir müssen rings um den ganzen Baukomplex 
schreiten, um all die malerischen Überschneidungen der ein- 
zelnen Baukörper und der Dächer zu sehen. Wir müssen Gruppe 
für Gruppe betrachten, nicht nur in ihrem Verhältnis zum 
Ganzen, sondern auch in ihren Einzelheiten, die so verschieden 
und so abwechslungsreich sind. Wie ein altbayerisches Barock- 
schlösschen im lauschigen Parke mutet der niedere Vorbau an 
der Westspitze an, mit seiner kräftigen Säulenstellung und dem 
doppelschaligen Brunnen in der Nische. Der luftige Arkaden- 
gang, der diesen vorgeschobenen Bau mit dem übrigen ver- 
bindet, erinnert an gar manchen ähnlichen Gang in Schloss- 
höfen oder auch an Verbindungsgänge zwischen Wallfahrts- 
kirchen und dem Wohnhause der Geistlichen. Und so kann 
man auf Schritt und Tritt entlehnte Motive finden, aber alle 
selbständig verarbeitet und harmonisch eingefügt von ziel- 
bewusster Hand. 
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Mit einem Male können wir überhaupt nicht all die 
Motive erschöpfen, die hier aus der Phantasie oder aus der 
Studienmappe ausgeschüttet sind. Wir müssen den Rundgang 
öfter wiederholen, wir müssen die Türme, Baikone, Balustraden, 
Fenster und Portale studieren, wir dürfen vor allem auch den 
Skulpturenschmuck nicht übersehen, auch nicht die reizvolle 
dekorative Malerei an dem südlichen Vorsprung des östlichen 
Flügels. Da ist alles künstlerisch durchdacht und fein berechnet 
vom Sockel bis zum Dachfirst, sogar die Kamine ordnen sich 
in das künstlerische Ensemble ein. 

Ich habe anzudeuten gesucht, unter welchen Gesichts- 
punkten das Äussere des Baues betrachtet werden will, wenn 
seine eigenartigen Reize erfasst werden sollen. Leichter er- 
schliesst sich dem Besucher das Verständnis für die Schön- 
heiten des Innern. Hier ist durch die Abwechslung in Grund- 
rissform, Grösse, Niveau und Höhe der einzelnen Raumgebilde 
ein so kunstvolles Kaleidoskop von Bildern geschaffen worden, 
dass wohl niemand der Wirkung derselben sich entziehen kann. 
Ich habe beim Äussern eine gewisse Ähnlichkeit mit der Kloster- 
architektur betont. Auch bei einem Gange durch das Innere 
gemahnt wieder manches an ein Kloster, das Räume aus den 
verschiedensten Bauperioden vereint. Beim Durchwandern der 
mittelalterlichen Abteilung mögen wir an einen mittelalterlichen 
Konventbau mit Kreuzgang, Kirche, Kapitelsaal und Refektorium 
denken; in den Barock- und Rokokosälen glauben wir die Prä- 
latur eines reichen Stiftes zu betreten, dessen Abt oder Propst 
mit den Fürsten wetteiferte und wohl gar den Fürstentitel führte. 
Und um die Ähnlichkeit zu vollenden, fehlt selbst die Kloster- 
schenke in Gestalt eines Erfrischungsraumes im kühlen Gewölbe 
nicht. Wem aber die Klosterluft nicht behagt, der stelle sich 
ein Fürstenschloss vor, das aus einem mittelalterlichen Kern 
und aus Renaissance und Rokokotrakten besteht. Gleichviel, 
ob Kloster oder Schloss, in jedem Falle wird der Besucher an 
eine Reihe Reiseerinnerungen anknüpfen können. Nur die 
bürgerlichen Wohnräume mit ihrer behaglichen Einfachheit wird 
er fast ganz vermissen. Und doch würden sich sehr viele 
Sammlungsgegenstände besser in solch bescheidene Räume 
eingliedern als in Prunkräume. Ich berühre hier, dass ich es 
nur sage, einen wunden Punkt des Innern des Museums: Die 
grossartigen und reich mit Holz- und Stuckplafonds und Gobelins 
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ausgestatteten Innenräume stehen oft in Widerspruch zu dem 
geringen Kunstwert zahlreicher Gegenstände, in einem Wider- 
spruch, der trotz aller Dekorationskünste, ja vielleicht gerade 
infolge derselben, sich da und dort aufdrängt. Doch ich will 
keine Kritik üben. Freuen wir uns über das Schöne, das ge- 
schaffen worden ist, und überlassen wir die Erfüllung gar 
manchen Wunsches einer ferneren Zeit, der Zukunft, die ebenso 
berufen ist, unter Schonung des Erbes der Vergangenheit an 
der Ausgestaltung und Fortentwicklung des Museums zu arbeiten 
wie die Gegenwart. 

Bei einer Einzelmusterung der Räume fällt sofort auf, mit 
welch feinerNachempfindungdes Stiles der verschiedenen Perioden 
das Ganze durchgeführt ist und welch hohen Grad von Stilechtheit 
in Form und Farbe die architektonischen Details machen. Hier 
trennt eine weite Kluft das alte Museum von dem Neubau. Der 
Unterschied rührt natürlich in erster Linie davon her, dass 
Gabriel von Seidl ein weit grösserer Architekt als Riedel ist, er 
hängt aber auch aufs innigste zusammen mit den Fortschritten, 
welche die Kunstwissenschaft gemacht hat. Zwischen den beiden 
Bauten liegen 30 Jahre kunstgeschichtlicher Forschung. Wir 
kennen heute die auf uns gekommenen Zeugen der verschie- 
denen Stilperioden in weit umfangreicherem Masse und in viel 
vertiefterem Grade als in den sechziger Jahren. Das Aufsuchen 
der Denkmäler auf Reisen ist unvergleichlich erleichtert und, 
was die Hauptsache, die Entwicklung der Photographie hat 
unsern Arbeitstisch nicht nur mit einem unerschöpflichen 
Studien- und Vorbildermaterial überschüttet, sondern unsern 
Blick zum Vergleichen wesentlich geschärft, ja sie hat tiefer 
gehende vergleichende Studien überhaupt erst ermöglicht. Zeich- 
nerische Aufnahmen haben gewöhnlich die kleinen charakte- 
ristischen Merkmale, alle jene Reize des Unregelmässigen, des 
Individuellen verflacht nnd verdaut wiedergegeben, die Photo- 
graphie aber ist ein Spiegelbild des Originals, das nichts unter- 
schlägt. Wie echt sehen sich z. B. die Rippenprofile, die Krag- 
steine und Kapitelle in den mittelalterlichen Räumen Seidls an, 
wie trefflich sind die zahlreichen Stuckdecken aus alten Mo- 
tiven komponiert und wie vorzüglich sind sie von den Stukka- 
toren ausgeführt! Und mit welch feiner Farbenempfindung hat 
der Architekt die alten Denkmäler gesehen und hier aufs neue 
wieder erstehen lassen! Die Farbe! Gar lange hat man ge- 
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braucht, um endlich zu erkennen, dass das Studium und das 
Kopieren der Architekturformen allein nicht genügt, dass die 
Wirkung der Originale wesentlich auch durch die altertümliche 
Farbe bedingt wird, in der sie schimmern und dunkeln. In dem 
Museum Seidls herrscht ein so feiner Sinn für Farbenstimmung, 
dass hier der Dekorationsmaler eine wahre Musterschule findet. 
Machen sich unsere Dekorationsmaler und das Publikum diese 
Schule zunutze, lernen sie hier, wie man alte Räume, profane 
und kirchliche, farbig restauriert, mit all den Reizen, welche 
die harmonische Abtönung der Zeit hervorruft, so würde ich 
darin einen der schönsten Erfolge des Museumsneubaues be- 
grüssen. Der Hauptanteil an der köstlichen malerischen Er- 
scheinung des Innern gebührt Rudolf von Seitz, dem Freunde des 
Architekten, der auch die Aufstellung der Sammlung geleitet 
und besorgt hat. 

Künstlerische Raumschöpfung und Farbenstimmung, das 
sind die beiden Faktoren, auf denen die Wirkung des Innern 
des neuen Museums beruht. Wenn ich eine alte Kirche oder 
irgend einen andern alten Bau betrete, so pflege ich mich stets 
vor allem der Raum- und Farbenwirkung des Ganzen hinzu- 
geben und die Betrachtung der Details in Architektur und Aus- 
stattung in zweite Linie zu stellen. Nur so habe ich den Genuss 
voll und ganz. Ähnlich sollte der Besucher des Museums ver- 
fahren. Man mache zuerst einen Gang durch das ganze Haus, 
betrachte jeden Saal für sich als Raumgebilde und als Farben- 
bild, suche überall ein Ganzes zu erfassen und zu geniessen 
und freue sich an der reichen Abwechslung. Die Einzelbetrach- 
tung der Sammlungen aber überlasse man einem zweiten Gange. 

Ich lade den Leser ein, auf der ersten dieser beiden Wan- 
derungen mir zu folgen. Wir wählen einen sonnigen Tag, 
damit wir uns auch an dem Wechsel der Beleuchtung der ein- 
zelnen Räume recht ergötzen können. Am schönsten wäre es 
freilich, wenn wir den Gang zu verschiedenen Tageszeiten 
wiederholen würden, wenn wir die Licht- und Schattenwirkung 
je nach dem Stande der Sonne studierten. Gar mancher Raum, 
der sonst düster und eintönig ist, gewinnt Leben und Farbe, 
wenn die Sonnenstrahlen hereinfluten oder doch ihren Reflex 
hereinwerfen. 

Durch den Mittelbau treten wir in das Haus. Während 
das Äussere des Mittelbaues mit der streng symmetrisch kom- 
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ponierten Fassade, der luftigen Loggia im Oberbau und dem 
wuchtig aufsteigenden, aber spielend abschliessenden Hauptturm 
den Geist der Rathäuser der deutschen Renaissance atmet, 
durch die Mischung von ernsten und heiteren Architekturmotiven 
die Bestimmung des Gebäudes symbolisch verkörpernd, nimmt 
das Vestibül mit seinem Wechsel von leichten und schweren 
Pfeilern, den reichen, durchaus weiss gehaltenen Gewölbe- 
stukkaturen und dem vollen, aber unregelmässig und malerisch 
verteilten Lichteinfall den Besucher sofort in liebenswürdigster 
Weise gefangen, ihn einladend, tiefer in das Innere des Hauses 
zu dringen. Gar verlockend ist es, den Blick von den in Licht 
und Schatten spielenden Stukkaturen wegschweifen zu lassen 
durch die grossen Fensteröffnungen auf das Grün der Gärten 
und auf die vorspringenden Seitenflügel. Zwei Rotmarmor- 
portale führen von dem äusseren in das innere Vestibül, wo 
die Zugänge zu den verschiedenen Geschossen sich öffnen. 
Einige dekorativ aufgestellte Grabdenkmäler begrüssen uns hier; 
es ist, als ob sie sagen wollten: „Hier ist unser Reich, das 
Reich euerer Väter; tretet ein in die Hallen, die der Ver- 
gangenheit geweiht sind!“ Ober einige Stufen hinan gelangen 
wir zu dem Vorplatz des Erdgeschosses. Das Erdgeschoss ent- 
hält die allgemeinen kulturgeschichtlichen Sammlungen. Durch 
ein Rotmarmorportal zur Rechten treten wir ein, um einen 
Gang durch vierthalb tausend Jahre bayerischer Kulturgeschichte 
zu machen. Ununterbrochen leitet die Führungslinie durch das 
Wirrsal der Jahrhunderte, durch 48 Säle hindurch. Aber so 
verwirrend die Flucht der Räume scheint, so ergibt sich im 
Grundriss doch deutlich eine Zweiteilung: in dem Flügel rechts 
vom Mittelbau liegt Vorgeschichte, Römerzeit und Mittelalter, 
in dem Flügel links die Neuzeit. 

Vierthalb tausend Jahre bayerischer Kulturgeschichte! Wem 
würde es da nicht bange ums Herz? Aber gleich der erste 
Saal lässt dich froh aufatmen. Kulturzeugen, die der Zufall 
oder der mühselige Fleiss der Forscher dem Boden entrissen, 
ln dessen Dunkel sie Jahrhunderte geruht, sie sind hier in einer 
grossen, lichtdurchfluteten Halle aufgestellt, übersichtlich geglie- 
dert, fast anmutig anzuschauen in dem froh gestimmten Raume. 
Da klingt ein Stück der Poesie der freien Natur herein, welche 
die Jahrtausende alten Gräber der vorgermanischen Völker, die 
versunkenen und überwachsenen Römerstrassen mit ihren 
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Meilensteinen und Grabmonumenten im Waldesrauschen um- 
weht. Ein weiter Raum mit Kreuzgewölben auf massiven 
Pfeilern, in römischem Stile, angepasst dem grossen Mosaik- 
fussboden aus der Römervilla bei Westerhofen unweit Ingol- 
stadt, der ungefähr ein Fünftel der Bodenfläche und eine halb- 
runde Apsis einnimmt. Malerisch überschneiden sich die Gurt- 
bögen der Gewölbe. Säulen mit dem darüber laufenden Gebälk 
scheiden die vorgeschichtliche Abteilung von der römischen, 
ohne doch die Einheit des ganzen weiten Raumes zu beein- 
trächtigen. Der majestätische Eindruck der Architektur wird 
gehoben durch den matten Ton der Wände und Gewölbe und 
durch die graugrüne Farbe eines ringsum ziehenden Sockels. 
In der Wölbung der lichten Apsis beleben Stukkaturen in 
schwachem Relief und in zartrosigen Tönen die schlichte 
Farbenstimmung. 

An den majestätischen Römersaal schliesst sich ein un- 
scheinbarer kleiner Raum, von unregelmässigem Grundriss, der 
für die Altertümer der Merovingerzeit bestimmt, gleichsam die 
rohen Uranfänge der germanischen Kultur symbolisiert. Aus 
der Zeit der germanischen Gräberfunde, in die das Christentum 
seine ersten Strahlen wirft, schreiten wir hinüber in das 
hohe Mittelalter. Buntes Farbentreiben an Wand und Ge- 
wölbe empfängt den Besucher in dem kleinen runden Raum, 
der der Mönchskultur und den Klosterwerkstätten gewidmet ist. 
Farbig sah ja auch jene Periode die Weit und die Kunst. In 
zwei grossen Glasschreinen sind die wertvollsten Metall- und 
Elfenbeinarbeiten romanischen Stiles zu Stilleben vereinigt, 
auf denen das Auge träumerisch ruhen mag, geblendet von den 
Farben des Emails, dem Glanze des Goldes und den unge- 
wohnten steifen Formen eines oft kindlich unbeholfenen Schaf- 
fens. Da Enden sich auch manche Stücke, die uns aus der 
stillen Klosterzelle hinausführen in das Treiben der Welt, 
Gegenstände, die mit dem Namen grosser historischer Per- 
sönlichkeiten verknüpft sind, wie die Tunika des Kaisers Hein- 
rich des Heiligen und das sogenannte Schatzkästchen seiner 
Gemahlin Kunigunde. 

Es folgt ein grosser weiter Saal, als Raumgebilde doppelt 
wirksam, weil wir vorher zwei kleine Räume durchschritten 
haben. Eine einfache dunkle Balkendecke zieht sich darüber 
hin, eine kleine Kapelle mit Apsis baut sich an einer Ecke 
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malerisch aus. Es ist der Wessobrunner Saal, so genannt von 
den steinernen Sitzbildern der Apostel und der bl. Jungfrau 
und vielen skulpierten Bauteilen, die einst als Schmuck der 
Chorschranken des Klosters Wessobrunn gedient haben und 
jetzt den Hauptschatz der romanischen Steindenkmäler des 
Museums bilden. Man beachte die verschiedene Färbung der 
hölzernen Sockel der einzelnen Figuren, Säulenbasen, Kapi- 
telle etc., die, bald in rötlicher Marmorart, bald grünlich ge- 
strichen, mit ihren matten, verwaschenen Tönen trefflich zu den 
alten verwitterten Steinen passen und zudem den sonst ein- 
heitlich grauen Saal beleben. Ein Wechsel des Standpunktes 
eröffnet immer wieder einen neuen Blick. Zum schönsten ge- 
hört der Blick vom Offnungsbogen der Kapelle zu der Empore 
an der Nordwand, die auf romanischen Säulcben, Kopien aus 
der Schottenkirche in Regensburg, ruht. Zur Zeit der Abend- 
stimmung, wenn die braune Holzdecke des Saales sich schon 
halb im Dunkel verliert und die Apsis im Dämmerlicht steht, 
nur in der bemalten Wölbung von mattem Lichte umwoben, das 
durch ein kleines Seitenfenster herabfällt — zu solch stiller 
Stunde isFs hier weihevoll wie im Halbdunkel einer romanischen 
Basilika. 

An die Kapelle stossen zwei kleine niedere Räume mit 
Kreuzgewölben, nur Kabinette, aus künstlerischen Gründen an- 
geordnet, damit die Folge grösserer und höherer Räume unter- 
brochen werde. Romanisch in der Architektur, mussten die 
Kabinette der Verteilung der Sammlungsgegenstände halber 
doch bereits gotische Denkmäler aufnehmen. Das Votivrelief 
des Kaisers Ludwig des Bayern und seiner Gemahlin Margareta, 
das einst Jahrhunderte hindurch die Kapelle im Alten Hof in 
München geschmückt, hat hier ein lauschiges Plätzchen ge- 
funden. Gar freundlich lächelt uns der Kaiser mit seinem 
breiten, vollen Gesichte an, so lebendig und sprechend, wie ihn 
sein Zeitgenosse Albertus Mussatus beschreibt. Aber wir dürfen 
nicht verweilen, wir dürfen nicht weiter sinnen über das eigent- 
artige Münster von Ettal, das der Held in dem waldfrischen 
Hochgebirgstale errichtet; weiter, immer weiter folgen heisst 
es der rastlos rinnenden Zeit. Vor uns tut sich ein grösserer, 
fast quadratischer Raum auf, mit hochgesprengtem Rippenkreuz- 
gewölbe, erhellt durch ein gewaltiges Bogenfenster, dessen Licht- 
einfall nur im untern Teil durch Glasgemälde mässig gedämpft 
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wird. Vorwiegend Gemälde und Skulpturen aus der Zeit der 
Hochgotik, endigend rund in der Mitte des 15. Jahrhunderts, 
sind hier vereint. Sie zeigen die charakteristische starke Aus- 
biegung der Figuren und weichen, grosszügigen Faltenwurf. 
Hinter einem riesigen gemalten Flügelaltar aus Bamberg reiht 
sich an der Wand Grabstein an Grabstein, Ritter im Panzer- 
hemd und Harnisch, den schweren Topfhelm zur Seite, die 
Hände zum Gebet gefaltet — ein stimmungsvolles Bild, be- 
sonders in den Vormittagsstunden, wenn die Sonnenstrahlen 
auf den vordersten Steinen spielen, indes die anderen Monumente 
im düstern Zwielicht ragen. Der Pähler Altar, die Seeoner 
Madonna und andere anmutsvolle Werke verkörpern den Geist 
der Zeit, dem die gotische Architektur des Saales nachempfunden 
ist, jene Gefühlsnaivetät des Mittelalters, welche die Gestalten 
mit so zarter Innigkeit und überirdischer Frömmigkeit beseelt 
hat. Weiss herrscht in dem Raume, farbig unterbrochen durch 
die Gemälde und Skulpturen und und eine reizende blaue Sockel- 
bordüre. Trefflich heben sich die weissgelblichen Elfenbein- 
reliefs von dem mattroten Grund der Stoffunterlage ab, ebenso 
die Messing- und Bronzegeräte von dem meergrünen Plüsch. 
Der Raum hat einen kirchlichen Charakter. Um so neuartiger 
berührt uns der nächste Saal, eine Stube aus dem Augsburger 
Weberhaus, an Wänden und an der Decke mit Getäfel versehen, 
das Peter Kaltnhoff 1457 mit figürlichen Malereien bedeckt hat. 
Die intime und warme Wirkung der Stube wird gesteigert durch 
reich geschnitzte spätgotische Schränke, Wappenscheiben in den 
Fenstern und ein Lüsterweibchen, das von der Decke herab- 
hängt. In dunkelgrünen Kästen prangen Reliefs und Figuren 
aus Alabaster, die in der Gotik so beliebt waren. Sehr an- 
ziehend ist an heiteren Tagen der Blick von der Stube zurück 
in den vorausgegangenen Kirchenraum, der dann unter dem 
Einfluss der durch weissgelbliche Vorhänge gedämpften Sonnen- 
strahlen goldig und warm aufleuchtet. 

Die Führungslinie biegt im rechten Winkel ab, vor uns 
liegen vier weitere Säle der Gotik, verschieden in Breite, Tiefe 
und Höhe, verschieden in der Form und Farbe der alten Pla- 
fonds, verschieden in der Ausstattung, die bald mehr den 
Charakter eines behaglichen Wohnraumes mit Himmelbettladen 
und Schränken, bald eines Repräsentationssaales mit Gobelins 
und Gemälden festhält, mit feinstem Farbensinn eingerichtet 
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und harmonisch zusammengestimmt. Man versuche selber, in 
diese Farbenstimmung einzudringen. Man wird dann Anden, 
mit welch feiner Berechnung z. B. in dem Saal mit den roten 
Deckenbalken die Wirkung der Farbe an der dem Fenster gegen- 
überliegenden Wand durch die vergoldeten Holzreliefs künst- 
lerisch nuanciert wird, wie belebend die farbige Madonna im 
Strahlenkranz inmitten des dunkelbraunen Holztones der Stiege 
aus Altötting wirkt, wie reizvoll zurückhaltend im Gemäldesaal 
(Nr. 13) die weisse freie Wandfläche zwischen Tafeln und Decke 
mit Rankenwerk bemalt ist, mattgrün und mattrot, von Vögeln 
lustig bevölkert, ln dem letztgenannten Saale steht auf einem 
Postament eine fast lebensgrosse holzgeschnitzte Figur, St. Martin, 
in dem engen Stutzergewande der Vornehmen der Zeit um 1500, 
mit dem Schwerte ein Stück seines Mantels abschneidend, in 
so künstlich gezierter, tänzelnder Stellung, dass er ein gutes 
Stück spätgotischen Geschmackes verkörpert. 

Doch, was ist das? Ganz unvermittelt treten wir aus dem 
Farbenglanz spätgotischer Wohnräume in einen kleinen niederen 
Vorplatz, mit ungestrichener Bretterdecke, weissen Wänden, auf 
denen eine Reihe von Fürstenbildnissen sich zeigt, abgenommene 
Fresken aus der mittelalterlichen Herzogsresidenz der Wittels- 
bacher in München. Ein einfacher, fast kahler Raum, durch ein 
grosses Fenster erleuchtet. In den Morgenstunden spielt die 
Sonne auf den Bodenfliesen. Von dem hellen Vorplatze aber 
führen Stufen hinab in einen dunkleren Raum, der durch den 
grellen Wechsel der Beleuchtung fast düster gähnt. Wir stehen 
im Kirchensaal, einer der feinst empfundenen Raumschöpfungen 
des Hauses. Eine lang gedehnte Halle, an einen breiten Kreuz- 
gangflügel erinnernd und doch wieder verschieden von einem 
solchen durch die zu beiden Seiten zwischen den eingezogenen 
Strebepfeilern laufenden Kapellen. 

Man geniesse, ehe man von dem hinteren Podest vollends 
die Stufen hinabschreitet, den einzigartigen Raumeindruck. Der 
Blick gleitet entlang dem Gewölbe mit den kräftigen, graugrünlich 
getönten Rippen und den altertümlich polychromierten Schluss- 
steinen, Gipsabgüssen aus dem Augsburger Domkreuzgang, von 
Joch zu Joch, vor bis zu dem gewaltigen Flügelaltar aus der ehe- 
maligen Franziskanerkirche in München, der mit seinen bunten 
Gemälden den Raum abschliesst. Kirchlicher Stimmung und 
den Anforderungen musealer Aufstellung ist hier in mustergül- 
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tiger Weise Rechnung getragen. Wie um den Ton der kirch- 
lichen Stimmung einzuleiten, ziehen sich beim Eintritt an der 
halbdunklen Rückwand des Podestes spätgotische Grabsteine hin, 
von Rittern, Äbten, einer vornehmen Dame, in ergreifender Ein- 
tracht des Todes nebeneinander. Von dem Gewölbe hängen 
eiserne Kronleuchter herab, im Schiff stehen drei niedere Hoch- 
gräber, einige Kirchenbänke und Prozessionsstangen. Zahlreiche 
Flügelaltäre schimmern goldig in den Kapellen. Bei der Auf- 
stellung ist die Wirkung der Raumschöpfung völlig gewahrt. 
Nirgends Oberfüllung wie im Kirchensaale des alten Museums. 
Das Aufstellen vieler Einzelfiguren auf gesonderten Sockeln ist 
vermieden. Und die wenigen vorhandenen Sockel ordnen sich 
in ihren verwaschenen und verblichenen Farbentönen der Farben- 
stimmung des Ganzen ein. Kaum fehlt ein Ausstattungsstück 
der gotischen Kirchen, da finden sich Totenschilde, selbst ein 
Tauf- und Weihwasserstein, eine Sakramentsnische, auch ein 
Chorgestühl aus Tegernsee. 

Am Ende ladet der Kirchensaal in eine polygon ausgebaute 
Kapelle aus. Hier stehen, trefFlich beleuchtet, die Meisterwerke 
des Würzburger Bildhauers Tilman Riemenschneider, von tiefster 
Empfindung und träumerischer Schwermut beseelt, mit ergreifend 
ausdrucksvollen Köpfen, den unruhigen, aufgeregten, von Sehn- 
sucht nach der Natur und nach dem Flügelschlage einer neuen 
Zeit ergriffenen Geist der spätgotischen Kunst ebenso einzig offen- 
barend wie die Werke der alten kölnischen Malerschule oder der 
Pähler Altar den transzendentalen Charakter der Hochgotik. Wer 
die Herrgottskirche von Creglingen mit dem grossgedachten Altar- 
werke des Meisters gesehen hat, die Kirche „von dem Wald von 
Reben dicht umschattet“, wie Eduard Paulus sie besingt, der mag den 
Zauber unserer Riemenschneiderkapelle doppelt tief empfinden. 

An den langgestreckten Kirchensaal hat der Architekt in 
feiner Absicht wieder einen quadratischen Kirchenraum mit 
Mittelsäule und einem Chörlein gereiht, mit Motiven der 
Leonhardskapelle im Weiserhaus in Augsburg. Ein schönes 
Netzgewölbe überspannt die Kapelle, auf figurierten Kragsteinen 
ruhend, von denen die Fabelwelt des Mittelalters herabblickt. 
Immer bewundere ich, mit welch feinem Farbengefühl hier 
neben das polychromierte spätgotische Gittertor eine in ernsten 
Tönen gefasste Madonnenfigur gestellt ist, die sich so trefflich 
abhebt von dem grauen Steinton der Wand. 


Digitized by Google 



Zum Verständnis des Baues usw. 


367 


Es folgen zwei kleinere und niedrigere Räume, im ersten 
die Rippen des Netzgewölbes ziegelfarbig, die Kappen in Blau 
und Weiss, im zweiten die Rippen in grünlichem Ton, die 
Kappen mit Wolken in Rot und Weiss belebt, an heraldische 
Bemalung anklingend. Die kleinen, niederen Räume bereiten 
darauf vor, dass der Architekt uns wieder eine Überraschung 
bieten will. Und in der Tat! Eine Wendung nach rechts, und 
wir stehen vor den Stufen, die in einen quadratischen Saal mit 
hoch gesprengtem Gewölbe und einer Mittelsäule hinabführen. 

Es ist der Waffensaal, gebaut nach dem Muster des abgerissenen 
Dollinger Saales in Regensburg, aber in doppelter Grösse. Im 
Verein mit der Aufstellung der Waffen bedeutet der Saal eine 
malerische Glanzleistung, die als Ganzes betrachtet und genossen 
sein will, einer Einzelwürdigung der Gegenstände aber natürlich 
mehr oder weniger widerstrebt. 

Wuchtiger Ernst spricht aus den Architekturformen. Keine 
Farbe belebt den Steinton. Nur das Eisen blitzt und blinkt, 
von den Bogenanfängen winken bunte Fahnen. Ein Quer- 
balken zieht durch den Raum von Pfeiler zu Pfeiler, kräftig, 
altersbraun, behängen mit mittelalterlichen Schilden; darauf 
steht eine Madonna zwischen den knienden Figuren der baye- 
rischen Herzoge Wilhelm IV. und Ludwig, schimmernd in alter 
Vergoldung. Und dahinter stürmt im Bogenfeld der Wand 
Ritter Dollinger hoch zu Ross gegen den Hunnen Krako, 
lebensgrosse Relieffiguren voll Kraft und Gewalt, Abgüsse der 
Originale in Regensburg. In langen Reihen funkeln blanke 
Rüstungen und Halbharnische. Manch kostbares Stück ruht 
in den Schränken. Geheimnisvolles Leuchten geht durch die 
Halle, wenn der Sonnenreflex vom Hofe hereinspielt. 

Zur Waffensammlung ist auch der folgende Raum gezogen. 
Auf zwei hohen schlanken Säulen ruht hier das leichtgefügte 
Gewölbe. Da sieht sich’s an wie in einem Zeughause. Auf 
Holzgestellen dicht gereiht, überziehen Stangenwaffen, Degen, 
Faustbirnen, Halbharnische und Eisenhüte die Wandflächen, ja 
sie steigen hinauf bis zu den Gewölbebögen, von der hellen 
Mauer wirkungsvoll sich abhebend. Gar fein stimmt zu dem 
geschwärzten Rüstzeug der bläulich grüne Anstrich des Holz- 
werks. Die Fülle dieser Rüstkammer stürmt um so gewaltiger 
auf das Auge ein, als der Saal im Gegensatz zu der dunkleren 
Waffenhalle in blendendem Tageslichte gleisst. Der malerische 
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Charakter des Raumes wird noch gesteigert durch die Imitation 
des Terrakottatones an den kassettierten Gewölbegurten und am 
Oberteil der Säulen: es hat den Anschein, als träte unter der 
abbröckelnden Tünche der Backstein zutage. Kleine Kanonen, 
steinerne Grabdenkmäler, spätgotische Holzfiguren in verwitterter 
Fassung vermehren das malerische Element. Und damit auch 
der Eindruck des hohen Alters nicht fehle, hat man eine Wand- 
malerei über der Ausgangstüre, die nach einem Vorbilde in 
Memmingen hergestellt ist, wieder halb verwischt und durch 
einen schwungvoll geschnitzten thronenden Antonius und einen 
Wappenschild verdeckt. 

Die Waffensammlung scheidet die kulturgeschichtlichen 
Sammlungen des Mittelalters von jenen der Renaissance. So 
wollte es der Architekt. Doch war der zweite Waffensaal nicht 
zu seiner jetzigen Verwendung bestimmt, er sollte vielmehr 
die Denkmäler der deutschen Frührenaissance aufnehmen, die 
Denkmäler der Zeit Albrecht Dürers und seiner Zeitgenossen. 
Wegen des Platzmangels in der grossen Waffenhalle musste 
der Raum seiner ursprünglichen Bestimmung entfremdet werden. 
So ging die Möglichkeit verloren, die deutsche Frührenaissance 
mit ihrer reizvollen zarten Ornamentik und ihrer ausgesprochenen 
Stileigenart in gesondertem Bilde vorzuführen. Setzen wir jetzt 
nach dem Verlassen der Waffensammlung den Gang durch die 
Kulturgeschichte fort, so schreiten wir in die voll entwickelte 
Renaissance hinein : der grosse, rechteckige Saal mit dem Holz- 
plafond aus dem herzoglichen Schlosse in Dachau zeigt den 
schweren, massigen Stil der zweiten Hälfte des 16. Jahrhunderts. 
Welcher Unterschied gegenüber den mittelalterlichen Räumen! 
Golddurchwirkte Teppiche mit Darstellungen aus der Geschichte 
des hl. Paulus, Brüsseler Arbeiten, schmücken die Wände, drei 
reiche holzgeschnitzte Säulen portale, geistvoll entworfen und 
neu hergestellt im Stile des Plafonds, unterbrechen die Farben- 
pracht der Teppiche; Möbel, Gemälde und Skulpturen aus 
einem Zeiträume von 150 Jahren stehen und hängen ringsum, 
und in der Mitte ragt eine gewaltige achteckige Glasvitrine auf 
in Form eines Kioskes, trefflich zu dem schweren und massigen 
Stil des Ganzen passend, in ihrem staffelförmigen inneren 
Aufbau aber eine Anzahl feiner kleiner Skulpturen bergend. 
Derbknochige, fest und sicher stehende Gestalten schauen wir 
auf den Gemälden, sehen wir in den Schnitzwerken, an Stelle 
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der zierlichen, ja gezierten Art der Figuren der Spätgotik. Und 
unter all den verschiedenartigen Dingen leuchtet in höchster 
Farbenglut der Flügelaltar von Wolf Traut, eines Schülers 
unseres Albrecht Dürer. Er bannt uns fest wie ein Magnet, er 
ist der Brennpunkt des Saales. 

Beobachteten wir in den vorausgehenden Räumen des 
Mittelalters allenthalben den Zusammenhang mit der kirchlichen 
Architektur, so ist dieser Zusammenhang hier in den folgenden 
Silen völlig gelöst. Es ist eine durchaus weltliche Kunst, die 
uns da umgibt, und auch die heiligen Geschichten auf den 
Wandteppichen sind in der jener Zeit eigentümlichen verwelt- 
lichten Auffassung dargestellt. 

Elf Stufen führen auf einen Podest, wo ein Oberblick über 
das Ganze nochmals den Eindruck des Schweren und Derben 
lebendig zum Bewusstsein bringt. Sofort aber reiht sich ein 
Gegensatz an. Wir stehen an der Schwelle des italienischen 
Saales, eines verhältnismässig kleinen, jedoch hohen Raumes 
mit einer Renaissancekassettendecke aus dem Mantuanischen. 
Deutsche und italienische Kunst, deutsche und italienische 
Renaissance, da liegen sie greifbar nebeneinander. Und wenn 
wir in den Saal treten, so steigt die ganze Schönheit der ita- 
lienischen Renaissance vor unserer Erinnerung auf, es über- 
kommt uns die Sehnsucht nach dem Lande, wo wir die Höhe 
und den Reichtum des Kunstlebens so oft und doch nie genug 
geschaut. Welch harmonische Farbenpracht an der Decke, wie 
farbenreich und doch nicht bunt wirken die zahlreichen kleinen 
Gobelins auf der roten Wandbespannung, umrahmt von ge- 
flochtenen Goldborten! Ein welscher Kamin, florentinische 
Mosaikbilder und Majoliken vervollständigen das farbenfrohe 
Bild. Dazu die reizend gemalten Grotesken in den Fenster- 
wänden und das Grün der Anlagen, das stimmungsvoll herein- 
grüsst. In dem Saal webt ein Hauch von dem heitern geistigen 
Leben italienischer Städte und Fürstenhöfe der Renaissance. 

Nur ein kurzes Schwelgen ist uns vergönnt. Farbenmatt, 
fast düster mutet der folgende Saal an mit seiner altersgebräun- 
ten Holzdecke aus dem Fuggerschlosse in Donauwörth. Und 
ähnliche Wirkung üben die beiden nächsten Räume, ebenfalls 
Werke der deutschen Renaissance von der ersten Hälfte des 
16. bis zur Mitte des 17. Jahrhunderts enthaltend. Da steht 
Möbel an Möbel, Bilder, Skulpturen, urväterlicher 
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drängen sich in bunter Fülle neben und durcheinander, es ist, 
wie wenn wir in den abseits gelegenen Flügel eines alten 
Schlosses geraten wären, wo man pietätvoll Familienerbstücke 
und Ahnenbilder zusammengestellt hat. Das enge Fugger- 
stübchen, ein mit reicher Renaissanceornamentik ausgestattetes 
Originalgehäuse aus Donauwörth, lockt zu einsamem Sinnen 
und Träumen. Eine ernste Grundstimmung geht durch diese 
Gelasse. Der eigenartige Geruch des alten Holzes durchzieht 
sie. Streng und finster schauen die von Hans von Aachen 
gemalten Bildnisse des Herzogs Wilhelm V. und seiner Gemahlin ' 
Renata auf uns herab, lebensgross, in ganzer Figur, in dem 
nachgedunkelten Kolorit schier unheimlich und gespensterhaft. 

Froher und prunkvoller wird das Bild in dem Saale, welcher , 
dem Andenken des Kurfürsten Maximilian I. gewidmet ist. Die 
Architektur erscheint zwar einfach, aber die Ausstattung mit 
Prunkmöbeln und Prunkschreinen zeigt einen Abglanz der 
damaligen Kunstliebe am bayerischen Hofe, sie eröffnet einen 
Ausblick in die Zeit, da der kunstvolle Umbau der Münchener 
Residenz erfolgte, in die Periode, da Weilheimer Bildhauer und 
Augsburger Goldschmiede, da Maler wie Peter Candid und 
zahllose andere Künstler miteinander wetteiferten, München 
zu einem Hauptsitz der deutschen Renaissance zu machen. 
Mitten in diese Daseinslust tönt mit dem Bildnisse Tillys das 
schreckensvolle Getöse des länderverwüstenden Dreissigjährigen 
Krieges herein. 

Aber die Kriegsstürme verbrausten. Und mit dem Frieden 
folgte das Bedürfnis nach froher, nach üppiger Kunst; in den 
Kreisen des Volkes drang der Farbensinn der Renaissance durch, 
er verdrängte die Polychromie des Mittelalters, er verpönte das 
Dämpfen des Lichteinfalles durch Glasgemälde und Butzen- 
scheiben; Sehnsucht nach ungebrochenem Tageslicht, Verlangen 
nach dem Einklang der Innenräume mit der grünenden und 
blühenden, im Sonnenschein gesättigten Natur hielt Einzug in 
den Kirchen, Klöstern und Schlössern, die Renaissance wurde 
wahrhaft volkstümlich. Wir stehen in der Periode Ferdinand 
Marias, dessen Hof sich dem Zauber italienischer Kunst ganz 
und voll hingibt. Ein Prunksaal liegt vor uns, der mit seiner 
reichgeschnitzten und durchaus vergoldeten Decke aus der 
Münchener-Residenz, mit den farbenfrischen Gobelins und den 
wenigen, aber prachtvollen Möbeln einen vornehm ruhigen Ein- i 
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druck macht. Der Geist der italienischen Herzogstochter, der 
Kurfürstin Adelheid, deren ausdrucksvolles Bildnis von Hofmaler 
Kneller wir bewundern, lebt und webt in dem fürstlichen Raume. 

Einfacher ist ein zweiter, kleinerer Saal aus der Regierungs- 
zeit des Kurfürsten Ferdinand Maria. Die vergoldeten Schnitze- 
reien der Decke und der Türrahmen heben sich hier von 
blauem Grunde ab. Ein Hauptschmuck ist das lebensgrosse 
Damenbildnis über einer der Türen, Cacilia Renata von Polen 
darstellend, eine imposante und elegante Gestalt, in duftigem 
Kolorit. Unter diesem Bildnis führt eine Seitentür rechts in 
eine anstossende Kapelle. So gross auch die Lebenslust und 
die Daseinsfreude der Renaissance und des Barock waren, man 
vergass ebensowenig des Gottesdienstes wie im Mittelalter, ja 
man gestaltete denselben noch prunkvoller. Eine Kapelle in 
einem Schlosse einzurichten, wurde fast noch mehr Sitte als 
in der Gotik. Auf mehreren Stufen steigen wir zunächst in 
einen einfachen Vorraum hinab, wo in schwarzen, zum Teil 
vergoldeten Barockschränken Votivgaben und andere Kultus- 
gegenstände von dem religiösen Sinn der Altbayern zeugen. 
Ein reiches Rokokoportal von einem Altmünchener Hause ge- 
währt den Zugang in die Kapelle. Würde nicht die herrschaft- 
liche Empore fehlen, wir könnten glauben, in eine Schloss- 
kapelle der Barockperiode versetzt zu sein. Ein kleiner, aber 
hoher rechteckiger Raum mit einer Altarnische, von einem Ge- 
wölbe überdeckt, das in der Mitte in einem grossen Kranze 
sich öffnet. Durch die Öffnung blicken wir in einen oberen 
Aufbau hinauf, an dessen Decke in der Manier des 18. Jahr- 
hunderts der geöffnete Himmel mit dem heiligen Geist und 
einem Engelsreigen gemalt ist; von unten unsichtbare Fenster 
werfen helles Licht auf das Gemälde. Abgesehen von dem 
Deckengemälde ist der Raum an Wänden und Gewölbe ein- 
heitlich weiss; Akanthusranken in der Art der altbayerischen 
Stukkatoren von Wessobrunn aus den Jahren um 1700 herum 
überziehen das Gewölbe, ln der Nische erhebt sich ein 
Rokokoaltar aus dem Allgäu, in rötlichem und graugrünlichem 
Marmorton bemalt, einer von den zahllosen „Eier und Schmalz- 
altären“, die weit bis über die Mitte des 18. Jahrhunderts hinaus 
so beliebt waren und die in der Zeit, da der Klassizismus mit 
seinem weissen Tone und seiner sparsamen Vergoldung die 
Vorliebe des Rokoko für bunte Farben und für Goldreichtum 
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zu verdrängen begann, viel verspottet wurden. Eine kühle 
Stimmung herrscht in dem Kapellenraume. Wenn im Sommer 
die Flügeltüren zum anstossenden Garten geöffnet sind, strömt 
erfrischender Parkduft herein, und es tauchen tänzelnde Rokoko- 
figuren auf, lauschig versteckt in dem Laubengange. 

Die Barockkapelle unterbrach in angenehmer Weise das 
Wandern durch die weltlichen Räume. In den zweiten Saal 
Ferdinand Marias zurückgekehrt, schreiten wir weiter zur Periode 
des Kurfürsten Max Emanuel. Die Ornamentformen werden 
schwerer, es ist die Blütezeit des Barockstiles, die Zeit, da die 
Perücke das menschliche Haupt wie eine Löwenmähne um- 
wallt und als der Ausdruck von Hoheit und Würde gilt. Leb- 
haft wirkt die rot und weiss geblümte Wandbespannung. Das 
Kolossalgemälde Viviens, das die ganze eine Schmalseite 
des Saales einnimmt und die Rückkehr Max Emanuels 
nach langer Verbannung im Jahre 1715 darstellt, führt uns 
mitten hinein in jene Stürme, in denen die Anhänglichkeit des 
Bayernvolkes an sein angestammtes Herrscherhaus eine so 
blutige Probe bestand. Die Menschen, die uns in den Bildern, 
Statuen und Büsten anblicken, die vollen, üppigen Gesichter 
mit der wallenden Perücke, sie haben etwas Übermenschliches, 
das grell absticht von der poetischen Verklärung des Daseins, 
die wir noch unter Ferdinand Maria gefunden. Es ist, wie wenn 
das Selbstbewusstsein der Renaissancemenschen den höchsten 
Gipfelpunkt erreicht hätte. Aber schon naht eine andere Zeit. 
Der steife Prunk weicht zierlichen Formen. Bereits in dem 
letzten Jahrzent der Regierung Max Emanuels tritt die neue 
Richtung, von Frankreich her getragen, auf. Der Schwulst 
und die Formenfülle des Barock sind weggeblasen. Wie eine 
Luftreinigung nach schwüler Atmosphäre mutefs uns an. 

Vom Saale Max Emanuels schauen wir in einen kleinen 
und engen Hof hinaus. Um so befreiender wirkt es, wenn wir 
die Stufen zu dem anstossenden Kabinett emporsteigen und im 
vollen Tageslicht wiederum den Blick auf die landschaftliche 
Umgebung gewinnen. Dieser Effekt gehört mit zu den feinsten 
Zügen des Museumsbaues. Wir stehen an der Schwelle des 
Rokoko, jenes Stiles, in dem, wie Schmarsow treffend sagt, 
das Gefühl stetigen Zusammenhanges und regen Verkehrs 
zwischen Mensch und Naur seinen Ausdruck in vollendetem 
Masse gefunden hat. 
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Das Kabinett ist dem Kriegsruhme Max Emanuels geweiht. 
Ganz weiss und einfach gehalten, lässt es die Trophäen und 
die kostbare Beute, welche der Kurfürst aus den Türkenkriegen 
heimgebracht, um so mehr zur Geltung kommen. Ein anderes 
Kabinett reiht sich an, mit zierlichen Miniaturporträts, aber 
auch fein gemalten grösseren Bildern, vor allem Frauengestalten, 
reizvoll ausgestattet. Das reiche Holzwerk der Glasschränke 
stimmt in seiner stumpf gewordenen alten Vergoldung harmonisch 
zu dem gelbbräunlichen geblümten Stoff der Wandbespannung. 
Und darüber legt sich mittels einer Hohlkehle eine flache Decke 
mit wundersam schimmernden Malereien und mit Laub- und 
Bandwerk aus weissem Stuck im zarten Stile des Frührokoko. 

Noch heller, noch luftiger wird’s in dem folgenden Saale. 
Ein kleiner, etwa quadratischer Raum. Die Wände mit weissem 
Getäfel bedeckt, über das lose verschlungenes Laub- und Band- 
werk in schwachem, nur durch Vergoldung etwas betonten 
Relief hingleitet. In leichtem Segmentbogen wölbt sich die 
Decke, ganz weiss, nur über dem Gesims mit ganz vergoldeten 
Stukkaturen belebt, die zwischen Bäumen spielende Kinder 
darstellen. Die Fenster reichen bis zum Boden herab, um eine 
innigere Verbindung des Innern mit der umgebenden Natur 
herzustellen ; es ist, wie wenn wir aus einer schützenden Halle 
mitten im Parke Ausschau hielten auf Wiesen und Baumgruppen. 
Am meisten entfaltet der Raum seine wohligen Reize im Wonne- 
monat Mai, wenn die hochgipfeligen Bäume und das Busch- 
werk in jungem Grün glänzen und die Sonne des Spätnach- 
mittags hereingrüsst. Dann wird der Rokokogeist vollends 
lebendig, die Figürchen von Altmeissener Porzellan und die 
schlafende Schäferin von dem Elfenbeinschnitzer L. Lücke 
kommen in Bewegung. So umfängt uns in dem Raume das 
graziöse und spielende Wesen des Rokoko, die Sehnsucht nach 
dem völligen Einklang mit der Natur. Um das Neuartige des 
Saales gegenüber den vorausgehenden Sälen der Renaissance 
und des Barock ganz zu erfassen, beachte man auch, dass hier 
zum erstenmal die Farbe in Architektur und Einrichtung fast 
völlig zurücktritt. Nur der Gobelin mit der Rast der Diana 
bringt in die kühle und feine Stimmung von Weiss und Gold 
einen etwas wärmeren Ton hinein. 

Mit den Rokokoräumen betreten wir einen nach dem 
englischen Garten vorgeschobenen westlichen Trakt des Museums, 
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der schon im Äussern nicht bloss durch den Grundriss, 
sondern auch durch die Beschränkung auf nur ein Geschoss 
den Stil des Innern klar ausspricht. Im niederen Landhaus 
oder im Landschlösschen, das halb hinter Bäumen versteckt ist, 
hat das Rokoko sein eigenstes Wesen entwickelt. Und wie im 
Rokokoschlösschen der Mittelsaal ä l’italienne nicht leicht fehlt, 
so gelangen wir auch hier von dem eben geschilderten Raume 
in einen grossen und bedeutend höheren Saal. Es ist ein 
glänzender Repräsentationsraum, dem Andenken Karl Alberts 
gewidmet, jenes Kurfürsten, unter dem das Rokoko am Mün- 
chener Hofe seine grössten Triumphe gefeiert hat. Die Reichen 
Zimmer der Münchener Residenz, die Amalienburg im Schloss- 
garten von Nymphenburg steigen bei seinem Namen vor unserm 
Geiste auf, ein Künstler wie Cuvilliös grösst uns aus traum- 
verlorener Ferne. Und wer sie nicht kennt, diese poesievollen 
Schöpfungen einer gesteigerten Daseinslust, der mag sich hier 
in ihren Geist hineinleben; denn ein Meister hat sie nach- 
empfunden, hat zum zweitenmal mit schöpferischem Hauche 
jene ewig junge und ewig heitere Welt zur Wirklichkeit erweckt. 
Orangefarbig sind Wand und Gewölbe, durchaus vergoldet sind 
die geschnitzten Wandzieraten und die reichen Stukkaturen an 
der Decke. Blendender Glanz empfingt dich beim Eintritt. Im 
Bogen ladet die Fensterwand nach dem Garten aus, der grünen- 
den Natur entgegen. Und durch die hohen, vom Boden bis 
zum Gesimse aufsteigenden Fenster strömt und flutet das Licht 
herein, um auf dem Golde und auf den Kristallüstern zu 
spielen. Spiegel sind in die Wand eingelassen und erhöhen und 
vertiefen die Lichtwirkung. Vier grosse Ölgemälde von dem 
Landschaftsmaler Beich, kurfürstliche Lustschlösser darstellend, 
steigern durch ihr zartes, duftiges Kolorit den heitern Charakter 
dieses Festsaales. Es ist die Kunst der genussfrohen, vor- 
nehmen Gesellschaft des 18. Jahrhunderts, die Kunst von 
Menschen, die ein Leben wie die seligen Götter führten. Den 
schönsten Gesamteindruck wird der Besucher auch hier emp- 
fangen, wenn er am Spätnachmittag bei Sonnenschein kommt. 
Denn kein Stil ist so licht- und sonnebedürftig wie das Rokoko. 
An kalten Wintertagen, wenn die Fenster gefroren sind, der 
Lichteinfall gedämpft und der Ausblick ins Freie genommen 
ist, liegt der Saal in stumpfer Farbenstimmung, es schlummert 
sein künstlerischer Genius. 
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Wie in wirklichen Rokokoschlössern, so folgt auf den 
grossen Mittelsaal wieder ein kleinerer und niedrigerer Raum. 

Hier sind wir plötzlich mitten im Klassizismus. Die Liebes- 
götter des Rokoko sind verschwunden und mit ihnen die Freude 
am bunten und geistreichen Linienspiel des Ornaments, ver- 
schwunden auch das Behagen an Farbe, wie es der grosse Saal 
gezeigt. Unter dem Einflüsse der Antike hat im letzten Drittel 
des 18. Jahrhunderts eine einfache Ornamentik Aufnahme ge- 
funden, bestehend vor allem in mageren Lorbeergewinden. Ein 
ernsterer Grundton herrscht in den Räumen. Der Saal ist dem 
Kurfürsten Maximilian III. Joseph gewidmet, dem Gründer der baye- 
rischen Akademie der Wissenschaften. Die Bibliothekschränke an 
den Wänden stammen aus der Akademie; sie entstanden freilich erst 
Ende des 18. Jahrhunderts, nach dem Tode des Kurfürsten; aber 
die Stilphase des Klassizismus, die sie zeigen, geht in ihren 
Anföngen in die Regierungszeit Maximilians III. Joseph zurück. 

Dem Stil der Schränke folgt das Getäfel der Wände und über- 
haupt die Ausstattung. Die grünen Ornamente auf dem weissen 
Tone geben dem Ganzen eine kühle Stimmung. Von den 
Wänden schauen die Bildnisse der ersten Akademiker herab, 
die durchgeistigten Köpfe eines Westenrieder, Sterzinger, Kenedy, 

Lori, Linprun, und wie sie alle heissen. Mehrere andere Ge- 
mälde stellen den Hof des Kurfürsten bei der Pflege der Musik 
dar. So hat das Reich des Geistes und des durch Musik ver- 
feinerten Lebensgenusses in dem Saale seine Verherrlichung 
gefunden. Von den Bildern, auf welchen wir die kurfürstliche 
.Familie im Freien, etwa im Garten des Schlosses Ismaning, 
musizieren sehen, schweift das Auge hinaus auf die Baum- 
gruppen und die Wiesenflächen des englischen Gartens, hinaus 
auf die Schöpfung des Nachfolgers Maximilians III., des Kur- 
fürsten Karl Theodor. 

Von dem vorgeschobenen Rokokoflügel kehren wir, wie so 
oft sc-hon in rechtem Winkel abbiegend, durch einen Verbindungs- 
trakt zu dem mehrstöckigen Hauptbaue zurück. In dem Ver- 
binduiagstrakte ist ein Zimmer im frühen Rokokostil der Zeit um 
1730 eingerichtet. Der niedere, aber langgestreckte Raum macht 
in seinem weissen, mit vergoldeten Schnitzereien und mit ein- 
gelassenen Ölgemälden verziertem Getäfel aus einem Hause in 
Landshut, in den leichten Bandwerkstukkaturen der Decke und 
dem, Alten gemusterten Holzboden einen behaglichen Eindruck. 

r 

Digitized by Google 


376 


Zum Verständnis des Baues usw. 


Hier weht mehr bürgerliche Luft, die Luft unserer altbayerischen 
Städte, in denen man in wohlhabenden Häusern noch bisweilen 
ähnlichen Oberresten einer alten, reicheren Wohnungsausstattung 
begegnet. Machen wir den Gang durch das Museum an einem 
sonnigen Vormittage, so wird der traute Charakter dieses Rau- 
mes gesteigert durch den Zufall, dass uns hier zuerst wieder 
seit dem Betreten der gotischen Kirchenhalle die Sonne begrüsst. 

Aber nur eine flüchtige Erinnerung an die gute, alte Zeit 
einer anheimelnden Provinzstadt ist es, die hereinspielt. Schon 
das nächste Kabinett, zu dem wir auf einigen Stufen hinabsteigen, 
versetzt den Besucher wieder voll und ganz in den Prunk des 
Barock und Rokoko. Der unregelmässige Grundriss mit der 
dreiviertelskreisförmigen Ausbiegung lässt ein Turmgemach er- 
kennen. Gobelins und grüner Seidendamast an den Wänden, 
Stuckmarmor und Gipsmarmormosaik an und über den Tür- 
rahmen geben dem Raume einen heiteren und reichen Charakter, 
der trefflich zu den Elfenbeinarbeiten in den grünen Schränken 
passt. Und auf die mannigfaltigen Elfenbeinschnitzereien, welche 
das 17. und 18. Jahrhundert mit besonderer Vorliebe pflegte, blickt 
von der flachen Decke die frohe Welt des Rokoko herab: Apollo 
der Citharöde, im Reigen umgeben von Putten und von Muschel- 
werk mit Zweigen und Festons, zum Teil weiss, zum Teil ver- 
goldet, auf alabasterfarbigem Grunde — Motive aus der Eremitage 
in Bayreuth. 

Dem kleinen Elfenbein kabinett gliedert sich ein grosser 
Saal an, ein Saal so eigenartig in der Raumbildung, so über- 
raschend in der Wirkung des Lichteinfalles, dass er selbt gegen-/ 
über den 41 Sälen, die wir bereits durchschritten haben, eine 
Schöpfung von hohem künstlerischen Reize bedeutet. An Flächen- 
inhalt der gotischen Kirchenhalle annähernd gleich, wird er 
durch eine Bogensteilung in zwei unsymmetrische Hälften zer- 
legt. Das Einspringen der Rundung eines Treppenhauses, die 
dreiviertelskreisförmige Ausladung des Turmes an der einen 
Ecke, der rechtwinklig angefügte Raum an der anderen Ecke 
schaffen im Vereine mit der Bogenstellung ein malerisches 
Gesamtbild, ein Bild, das seine Reize erst bei einem Wechsel 
des Standpunktes so recht enthüllt. Dazu kommt die Beleuch- 
tung, die bei aller Lichtfülle doch im Hintergründe eine dunk- 
lere Ecke als wirkungsvollen Gegensatz bestehen lässt. Eine 
weisse, einfache Stuckdecke, in grosse vertiefte Felder geteilt, 
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legt sich über das Ganze, sich scharf abhebend von der rot 
schablonierten Wandbespannung und den farbenprächtigen 
Hautelissen mit den Darstellungen der zwölf Monate. Der 
mächtige Raum, halb Saal, halb Halle, wirkt wie eine Cäsur; 
mit gewaltigem Ruck unterbricht er die Reihenfolge. Dem ent- 
spricht auch sein Inhalt: die Folge der Zeitenbilder ist unter- 
brochen, Modelle von Städten, Schiffen und Kirchen, Karten, 
Städteansichten und Ähnliches laden zum Beschauen ein. Es 
ist eine Ruhepause für den Geist, der bis jetzt den Wechsel 
der Stile im Laufe von Jahrhunderten ohne Aufenthalt durch- 
mass. Eine Ruhepause, aber kein Abschluss. Denn nochmals 
setzt der Gang durch die Kulturgeschichte an. Zunächst in 
zwei kleineren Räumen, welche der Regierungsperiode des Kur- 
fürsten Karl Theodor gewidmet sind. Der erstere zeigt unter 
einer einfachen Weissdecke gelbe Wandbespannung, die sich 
dem Farbenton der Gobelins harmonisch anpasst. In dem 
zweiten sehen wir über einem Konsolgesims in einer Hohl- 
kehle feine Stukkaturen in flachem Relief nach Motiven der 
Stephansstiftskirche in Würzburg. Auch hier wieder stimmt 
die grüne Wandbespannung mit ihren weissen geblümten Streifen 
trefflich zur Farbe der Gobelins. 

Wir stehen an der Schwelle des 19. Jahrhunderts. Drei 
Säle liegen noch vor uns, gross, vornehm, königlich ausge- 
stattet. Der Saal König Maximilians I. im Empirestil, die 
Decke im Charakter der weissen und blauen Wedgwood-Stein- 
zeugware nach Motiven in dem ehemals Leuchtenbergschen 
Palais in München, die Wände rot mit weissen Zweigen. 
Steif und kalt, wie der wertvolle Tisch in der Mitte, den 
Kaiser Napoleon dem Könige geschenkt hat. Es ist die antike 
Kunst, in deren Bann die Zeit steht. Noch aber klingt die 
farbenfrohe Malweise des Rokoko herein in dem Familienbild- 
nisse des Akademiedirektors Roman Anton Boos, das, von Ed- 
lingers Meisterhand gemalt, in seinem warmen bräunlichen Kolorit 
seltsam absticht von der kühl gestimmten Umgebung. Wärmer 
mutet der folgende Saal an, in welchen sich König Ludwig I. 
und Maximilian II. teilen. Auch hier leiht die Antike das Motiv. 
Die Kassettendecke und der Fries atmen den Geist von Klenze 
und von Cornelius. Sie sind weiss mit gelblichem Grund. Ihre 
Wirkung wird gesteigert durch den neutralen Ton der Wand- 
bespannung, ein mattes Olivgrün. Feurig warm tritt der tief- 
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rote, glänzend polierte Stuckmarmor der Nische an der Rück- 
wand hervor, einen feierlichen Hintergrund schaffend für die 
Büste des Königs Ludwig I. Es ist wie eine Apotheose des 
kunstbegeisterten Fürsten. Und in nächster Nähe des Vaters 
prangt das lebensgrosse Bildnis des Sohnes, des Königs Maxi- 
milian, des hochsinnigen Förderers der Wissenschaft, des hoch- 
herzigen Gründers des Bayerischen Nationalmuseums. 

Endlich der Saal König Ludwigs II. Von erhabener Leere. 
Aber mit Wenigem desto klarer die Gedanken aussprechend, 
die den Geist des Königs bewegten. Im Hintergrund 
des Saales das reiche Prunkbett mit Panneaux, Tabourets 
und Stühlen aus dem Schlosse Linderbof, vergoldet und schwer 
in Gold gestickt auf blauem Samt, ein glänzendes Zeugnis 
der Blüte des Münchener Kunstgewerbes, ein lehrreiches Bei- 
spiel jener bis vor kurzem alleinherrschenden Nachahmung des 
Alten in der modernen Kunst, zugleich aber auch eine Andeu- 
tung des Ideals, das der König im französischen Hofe des 
18. Jahrhunderts erblickte. Dazu die Erinnerungen an Richard 
Wagner. Lorbeerbäume stehen neben dem lebensgrossen Bild- 
nisse des Königs von F. v. Piloty. 

Wir sind am Ende unseres Ganges durch die Kultur- 
geschichte Bayerns. Mannigfaltig und bunt waren die Bilder, 
die wir geschaut. Aber nicht ermüdend, dank der reichen Ab- 
wechslung in den Raumgebilden und in den Farbenwerten der 
Ausstattung und Einrichtung. Alle Stilperioden haben wir 
durchwandert, die verschiedenartigsten Eindrücke haben wir ge- 
wonnen. Und doch zog nur die Hälfte des Hauses an unserem 
Auge vorüber. Ist es möglich, dass die zweite Hälfte sich eben- 
bürtig anreiht? Kein Wunder, wenn diese Frage sich aufdrängt. 
Aber die künstlerische Gestaltungskraft der beiden Meister, die 
hier gewaltet, ist unerschöpflich. Ihr gelang das schwere Werk, 
die Fachsammlungen des Obergeschosses ebenso anmutig 
und abwechslungsreich zu formen, wie die Kulturbilder 
im Erdgeschosse. Ganz anders geartet ist das Material, das 
im Obergeschosse zu bewältigen war. Schränke, Vitrinen und 
Ständer mussten in grosser Zahl zu Hilfe genommen werden,, 
um all die Gegenstände in Ordnung und womöglich in Ent- 
wicklungsreihen vorzuführen. Die Gefahr, dass man sich in*, 
das einzelne verliere und so den Besucher ermüde, lag nahe. 
Der Blick auf das Ganze, das Streben, die Sammlungsgegen- 
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stände und die Innenarchitektur in harmonische Obereinstimmung 
zu bringen, und so in jedem Saal ein künstlerisch abgerundetes 
Gesamtbild zu geben, musste auch hier zur obersten Richt- 
schnur werden. Und in der Tat, je öfter ich durch die Räume 
schreite, schauend, vergleichend, prüfend, desto klarer, desto 
voller entfaltet sich die Schönheit dieser künstlerischen 
Schöpfung. 

Was dem Obergeschoss schon von vorneherein einen be- 
sonderen Vorzug verleiht, das ist, dass selbst im Grundriss der 
einzelnen Säle Wiederholungen aus dem unteren Stockwerk nur 
in den bescheidensten Grenzen sich bemerkbar machen. Man 
kann ganze Fluchten von Sälen durchschreiten, bis man wieder 
eine Spur der unteren Raumbildung gewahr wird. 

Ich will dem Besucher nicht mehr Raum für Raum die 
einzelnen Reize schildern. Denn leicht würde ich ihn ermüden, 
und das will ich ebenso vermeiden wie die Künstler, die 
das Werk geschaffen. Nur flüchtig andeuten möchte ich, worin 
die bezaubernde Wirkung des Ganzen gründet. 

An der Spitze stehen die Metallwaren, und diese teilen 
sich wieder in die Eisenomamentik, die Siegel (welchen auch 
die Wachssiegel angereiht sind), Beschläge, Goldschmiedemodelle, 
Zinnarbeiten, Kupfer- und Bronzesachen, Filigranarbeiten und 
Ähnliches, endlich die Münzen und Medaillen. Fünf Räume 
sind diesen Gegenständen gewidmet, gleich verschieden im 
Grundriss wie in der farbigen Erscheinung der Wände und 
Decken. Den Beginn macht ein langgestreckter dreischiffiger 
Saal mit Tonnengewölbe im Mittelschiff und flachen Decken 
in den Abseiten, leicht stukkiert, völlig weiss gehalten. Treff- 
lich heben sich in dieser gepflasterten Halle die schwarzen oder 
blanken Eisensachen, die Gitter, Türen, Schlösser, Grabkreuze 
und wie die Objekte alle heissen, von dem weissen Ton der 
Wände ab, und gar gut stimmt zu letzterem auch die grüne 
Farbe der Schränke und Postamente. Es folgt der Siegelsaal, 
in welchem mehr Farbe herrscht. Die Ausstattung ist heraldisch. 
An der grauen hölzernen Felderdecke und an einem eben- 
solchen Friese bewundern wir vorzüglich stilisierte gemalte 
Wappen, an der Decke das herzoglich bayerische Wappen, am 
Fries die Wappen der Städte und Märkte des Königreiches, ein 
Werk des Kunstmalers Hupp. In rötlichen Schränken sind 
die Siegel aufgelegt; Stammbäume, Porträts, Wappen aus Albums 
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schmücken die weisse Wand. Ein runder Saal schliesst sich an, 
mit Felderdecke aus hellbraunem Holz, die Wände weiss, aber 
in Mannshöhe mit einem hellgrünen, weissgeblümten Spalier- 
stoff belebt. Die Schränke zum Teil an der Wand, zum Teil 
schräg in den Raum gestellt; über den Wandschränken lebens- 
grosse Porträts in ganzer Figur in der steifen spanischen Tracht 
der zweiten Hälfte des 16. Jahrhunderts. Weiter ein grosser 
Saal, durch Gobelins zweigeteilt; die Wände schabloniert mit 
gelblichen und braunen Mustern, die Balkendecke in mattem 
Altblau mit.“ goldgehöhten Kanten, die Schränke und die Unter- 
lage der Messingbecken etc. ebenfalls altblau. Da und 
dort beleben Porträts das Gesamtbild. Dunkler gestimmt ist 
der Saal der Münzen und Medaillen. Decke und Getäfel 
schwarz, mit Imitation reicher Elfenbeineinlagen, der übrige 
Teil der Wand rot. Und so folgen in stetem Wechsel weiss 
oder farbig gehaltene Räume, heller oder dunkler im Ton. Stets 
ist der Grundton der Säle mit Rücksicht auf die betreffenden 
Sammlungsgegenstände gewählt. Bald ruht das Auge auf ein- 
fachen Holzdecken, bald bewundert es alte, in die Plafonds ein- 
gelassene Malereien, bald erfreut es sich an Stukkaturen. Bald 
sind die Wände weiss, bald sind sie farbig getönt, auch schabloniert, 
bald sind sie mit Spalierstoffen bespannt, die wiederum entweder 
gewirkt oder bemalt sind. Nicht übersehen dürfen wir die mannig- 
fachen Portale. Und ein eigenes Studium verdient die fast uner- 
schöpfliche Abwechslung in der Form und Bemalung der Schränke. 

Zu dem Feinsten gehören die Räume mit den kirchlichen 
Paramenten: der eine dieser Säle, die mittelalterlichen liturgi- 
schen Gewänder enthaltend, mit alter Renaissancedecke aus 
dem Fuggerschen Schlosse in Donauwörth, ernst bei allem 
Reichtum; der andere für die Barockarbeiten bestimmt, mit 
reizend stukkiertem weissen Gewölbe, gleichend einer Kloster- 
sakristei der Renaissancezeit. Prächtig ist- Saal 70, durchaus 
bemalt, eine Kopie des Audienzsaales der Trausnitz ob Lands- 
hut. Gar reizvoll mutet auch der Jagdsaal an. Und wer diesen 
verlässt und noch eine Treppe höher steigt, der findet sich in 
eine ganz eigenartige, wundersame Welt versetzt. Ich meine 
die Sammlung der Weihnachtskrippen, die hochherzige Schen- 
kung eines Münchener Bürgers, des Herrn Kommerzienrates 
Max Schmederer. Gesammelt in jahrelanger Bemühung, auf- 
gestellt von dem Sammler selbst mit feinem Kunstsinn. Die 
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anmutsvollen, Gemüt und Auge in gleicher Weise entzückenden 
Krippenbilder unterbrechen in wirksamer Weise die Reihe der Fach- 
sammlungen. Von den Räumen, durch die der Weihnachtsengel 
rauscht, steigen wir herab in die Zunftstube, die in herzerwärmen- 
der Art von dem schlichten Handwerkstreiben alter Zeiten zeugt: 
„Das ist wack'res Handwerkstreiben 
Wenn ein jeder gut gewillt, 

Immer noch will Lehrling bleiben, 

Wenn er schon als Meister gilt.“ 

Froh gestimmte Rokokoräume mit kunstvollen Stukkaturen 
bilden den passenden Rahmen der Porzellansammlung. Den 
Schluss macht endlich der Saal der Glassammlung, im Gegen- 
satz zu den vorausgehenden weissen Rokokoräumen in warmen 
Marmortönen leuchtend. 

Wir treten wieder hinaus auf den Vorplatz, an dessen 
Gewölben muntere Malereien in Renaissancestil prangen, ent- 
worfen im Geiste der Ornamentik des grossen Saales im Schlosse 
zu Dachau, aus welchem ein Teil des Holzplafonds das Stiegen- 
haus schmückt. An den Vorplatz stösst der grosse Kopier- und 
Lesesaal, eine stille und ungestörte Arbeitsstätte für Künstler 
und Kunstfreunde, für Gelehrte und Forscher. Schwere Eichen- 
holztische und behagliche Stühle, StafPeleien und andere „Ge- 
räte laden hier zu frohem Schaffen ein. Und auf die fleissige 
Schar, die das künstlerische Erbe der Vergangenheit für 
die Gegenwart zu nutzen sucht, schaut das von Kaulbach ge- 
malte lebensgrosse Bildnis des Prinzregenten Luitpold herab, 
des erlauchten und milden Fürsten, unter dessen Ägide der 
kunstvolle Neubau des Museums erstand. 

Noch müsste ich den Leser durch die Bauernstuben, durch 
die Folterkammer und die Krypta mit den Zinnsärgen geleiten, 
wollte ich vollständig sein. Ich müsste ihn in die verschiedenen 
Gärten führen, an die vielen Monumente, die im Grünen stehen 
oder auch im Schutze eines Kreuzganges. Und ich hätte noch 
von dem und jenem zu erzählen. Aber ich gebe mich zufrieden, 
wenn der Besucher selbst offenen Blickes all das Schöne und Reiz- 
volle zu erfassen sucht, was die Kunst zweier altbayerischer 
Meister hier geschaffen. Denn selbst sehen, selbst schauen, selbst 
ergründen, das ist die schönste Frucht, die wir im neuen Museum 
ernten können. 
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Allgemeine Bestimmungen 

für den Besuch und die Benützung der Sammlungen 
des Bayerischen Nationalmuseums. 

1. Das Museum ist täglich mit Ausnahme des Montags für 
den allgemeinen Besuch geöffnet. Fällt auf einen Montag ein 
Feiertag, so ist am Montag geöffnet und dafür am Dienstag ge- 
schlossen. Geschlossen bleibt das Museum am ersten Weih- 
nachtsfesttag, am Oster- und Pfingstsonntag, am Fronleich- 
namstag und am Karfreitag. Die das Sammlungsgebäude um- 
gebenden Gartenanlagen und Höfe mit zahlreichen Denk- 
mälern sind vom 1. Mai bis Ende September dem Besuche 
zugänglich. 

2. Der Besuch findet an den Werktagen von 9 bis 4 Uhr, 
in den Monaten Dezember und Januar von 9 bis 3 1 /» Uhr, an 
den Sonn- und Feiertagen von 10 bis 3 Uhr, am Faschings- 
dienstage von 9 bis 1 Uhr, am Oktoberfestsonntage von 9 bis 
12 Uhr und am Allerheiligenfeste von 11 bis 2 Uhr statt. 

3. Der Eintritt ist am Sonntag und Mittwoch sowie an den 
Feiertagen frei. Am Dienstag, Donnerstag, Freitag und Samstag 
wird ein Eintrittsgeld von 1 Mark für die Person erhoben. 

Künstler, Gelehrte und Gewerbetreibende haben gegen 
Vorzeigung einer bei der K. Direktion zu erholenden Jahres- 
karte, die Studierenden der Akademie der bildenden Künste, 
der Hochschulen, der Kunstgewerbeschule, der Mittel- und 
Fachschulen gegen Vorzeigung ihrer Legitimationskarte bei der 
Eintrittskasse an allen Besuchstagen freien Eintritt. Anderen 
Schulanstalten kann der freie Eintritt klassenweise bei aus- 
reichender Beaufsichtigung durch ihr Lebrpersonal und 
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unter vorheriger Benachrichtigung der K. Direktion gestattet 
werden. 

Kinder im Alter von weniger als 10 Jahren haben nur in 
Begleitung älterer Personen Zutritt. 

Die bei der K. Direktion erhobenen Jahreskarten haben 
nur für den darauf mit Namen bezeicbneten Inhaber Gültigkeit 
und sind nicht übertragbar. 

4. Schirme, Stöcke, Gepäckstücke und dergleichen sind 
an der Garderobe in der Vorhalle gegen eine Gebühr von je 
10 Pfennig abzulegen. Wer infolge eines körperlichen Ge- 
brechens des Gebrauches eines Stockes nicht entbehren kann, 
darf ihn mit sich führen. 

5. Das Rauchen sowie die Mitnahme von Hunden ist 
in allen Innen- und Aussenräumen des Museums untersagt. 

6. Führer, Kataloge, Photographien und Ansichtskarten von 
Sammlungsgegenständen und Interieurs sind an der Eintritts- 
kasse käuflich zu erhalten. Von einer grossen Zahl von Samm- 
lungsgegenständen sind Gipsabgüsse durch den Formator des 
Bayerischen Nationalmuseums, Joseph Kreittmayr, Hilde- 
gardstrasse 12, zu beziehen. 

7. Die Berührung der Gegenstände in* den Sammlungs- 
räumen ist untersagt. 

8. Zeichnerische und photographische Aufnahmen können 
vorbehaltlich der Ziffer 7 in den Sammlungsräumen ausge- 
führt werden, insoweit hiedurch nicht eine Behinderung der 
übrigen Besucher entsteht. Vornahmen, welche eine Ab- 
nützung der Sammlungsgegenstände oder eine Beschädigung 
derselben zur Folge haben können, wie Pausen, Abklatschen, 
Abreiben u. dgl. sind nicht gestattet. Eingehendere, mit 
grösserem Zeitaufwande und Raumbedürfnisse verbundene 
Studien an Sammlungsgegenständen können in den beiden 
Kopier- und Lesesälen vorgenommen werden, für deren Be- 
nützung besondere, dortselbst durch Anschlag zur Kenntnis 
gebrachte Vorschriften bestehen. Ebendaselbst findet auch 
die Benützung der Bücher, Handschriften und graphischen 
Blätter aus der Bibliothek des Museums statt. 

9. Kein Gegenstand der Sammlungen und der Bibliothek 
wird aus dem Hause geliehen. 
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10. Das Aufsichtspersonal ist angewiesen, den Besuchern 
in höflicher Weise ' zu begegnen. Beschwerden sind bei den 
Oberaufsehern oder bei der K. Direktion anzubringen. 

Mit den Aufsichtsdienern dürfen nicht längere Gespräche 
geführt, nur kurze Auskünfte dürfen von ihnen in Anspruch 
genommen werden. 

11. Im Souterrain rechts neben der Haupttreppe steht 
während der Besuchsstunden ein Buffet-Restaurant im Betriebe. 
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Waffeleisen 185 
Waffensammlung 106 
Wandteppiche 109, 117, 132 ff., 
170—171 

Werkzeuge 278 — 281 
Wismutmalerei 204 
Webereien 214—222 
Weihnachtskrippen 258 — 278 

Zinnarbeiten 190—196 
Zinnsärge 348 
Zopf 168 ff. 
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Besuchszeit: 
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An Werktagen von 9-^4 Uhr. 

An Sonn- und Feiertagen von 10—3 t 
An Montagen bleibt das Museum gewöhnlic 
geschlossen. Fällt aber auf einen Montag ei 
Feiertag, so ist am Montag geöffnet und dafi‘ 
am Dienstag geschlossen, v. 

An den Sonntagen, Mittwochen und Feh 
tagen Eintritt frei. An den übrigen Besuchstage 


ferste 

m§ 

r Oil» rfe 

W. : &jlr§R 


EMM 

E- 

- j- 

rfliuVCT? 


Eintritt pro Person 1 Mark. 

Nähere Bestimmungen siehe am Schluss 
dieses Führers. 
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Wer Eile hat, halte Hie 
lediglich an den ffl*Ö $&0 
gedruckten Text S. 1 
hin 354 . 
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